O privire asupra „liberalizării culturale“ (I) Contextul social-politic și cultural Orientarea spre o identitate națională clar afirmată în contextul statelor central-est europene în care se instauraseră după Al Doilea Război Mondial, sub influența Moscovei, regimuri comuniste, începe în România încă din perioada în care, la conducerea țării, se afla Gheorghe Gheorghiu-Dej, primul semn și stimulent constituindu-l retragerea Armatei sovietice de pe teritoriul nostru, în Faptul a fost posibil și datorită evoluțiilor internaționale, procesului de destalinizare declanșat în URSS de Nichita Hrușciov după moartea, în , a lui Stalin, și Revoluției din Ungaria anului În este făcută publică Declarația Partidului Muncitoresc Român (acesta va reveni ulterior la titulatura Partidul Comunist Român), care anunță schimbări importante în politica externă: România urma să se ghideze după și să respecte în relațiile sale internaționale principiile suveranității și independenței naționale, al neamestecului în afacerile interne, al avantajului și respectului reciproc PMR se pronunța pentru recunoașterea specificității naționale, istorice, pentru înțelegerea și acceptarea diversității de condiții de dezvoltare ale fiecărei țări https://neculaifantanaru com/en/create-a-new-vision-of-the-future html Declarația a fost bine primită în Occident Procesul de emancipare graduală de sub tutela Uniunii Sovietice continuă după ce Nicolae Ceaușescu preia puterea în , și are un moment important în , când trupele Armatei române nu participă la invadarea Cehoslovaciei de către forțe ale unor state membre ale Tratatului de la Varșovia, iar Ceaușescu își creează o puternică platformă de simpatie atît pe plan intern, cât și internațional, în urma cuvîntării de la mitingul ținut la București în august Raporturile cu străinătatea vor avea la bază și vor dezvolta principii conforme cu cele enunțate în Declarația din În această primă etapă a „epocii de aur“ (aproximativ - ), discursul ideologic se mai relaxează (dar se înăsprește din nou în ), industria are prioritate și o serie de succese, inclusiv prin colaborarea cu mari firme din Occident, consumul crește, proces care se constată și în zona confortului casnic, a nivelului de trai, înfloresc stațiunile de pe litoralul românesc al Mării Negre, care primesc mulți turiști români și străini, relațiile comerciale cu Vestul se amplifică La începutul intervalului de timp menționat, de fapt în , sînt eliberați o mare parte dintre deținuții politici Politica externă a României devine spectaculoasă, inclusiv prin asumarea de către țara noastră a rolului de mediator în zone și situații dificile Generalul Charles de Gaulle ( ) și președintele Richard Nixon ( ) vizitează Bucureștiul, confirmînd simpatia şi aprecierea puterilor occidentale pentru poziția lui Nicolae Ceaușescu, a țării noastre, față de criza din Cehoslovacia și pentru distanțarea de Moscova Reperele încurajatoare ale „Dezghețului“ din zona economicului și a social-politicului au avut un firesc, bine-venit corespondent și în viața culturală: a început pentru România recuperarea propriei modernități și a propriilor tradiții spirituale (coordonate obturate în deceniul anterior de politica culturală și principiile realismului socialist, în mai mică măsură de practica artistică propriu-zisă a mai multor autori), rebranșarea la actualitatea culturală, de creație, internațională Se fac numeroase traduceri din literatura universală Relaxarea presiunii ideologice are între consecințe pașii făcuți în direcția autonomiei esteticului Se reactivează în poezie elemente ale modernismului interbelic, se afirmă ca poeți Nichita Stănescu, Marin Sorescu, Ana Blandiana, Cezar Ivănescu, Leonid Dimov, Adrian Păunescu, apoi „șaptezeciști“ ca Emil Brumaru, Grete Tartler, Mircea Dinescu, Doina Uricariu Ne gîndim și la schimbările remarcabile din proză, la noile variante de realism, la întîlnirile între acesta și fantastic, la literatura de analiză psihologică, contaminarea cu experimente formale moderniste (de la influențe suprarealiste pînă la ecouri din Joyce, de pildă), prelucrări de vocabular arhaic; e vorba de prozatori precum Marin Preda, Mircea Horia Simionescu, Eugen Barbu, Constantin Țoiu, Ștefan Bănulescu, Fănuș Neagu, Alexandru Ivasiuc, Nicolae Breban, Dumitru Radu Popescu, Augustin Buzura, Nora Iuga, Livius Ciocârlie, Bujor Nedelcovici, Gabriela Adameșteanu Să nu uităm două voci esențiale, din anii ’ încoace, pentru critica și istoria literară românească: Nicolae Manolescu și Eugen Simion În perioada la care ne referim începe să prindă noi contururi și diaspora culturală românească, fenomen pe care îl vedem ca fiind o expresie majoră a culturii alternative Dintre scriitorii importanți din diaspora (cu opere semnificative în literatură și critică, istoria și teoria literaturii, filozofie, istoria religiilor, politologie, unii autori avînd și cariere universitare notabile în Statele Unite, în Occident) îi menționăm pe Paul Goma, Dumitru Țepeneag, Ioan Petru Culianu, Matei Călinescu, Norman Manea, Petru Popescu, Ion Vianu, Andrei Codrescu, Dorin Tudoran, Vladimir Tismăneanu – Paul Goma și Dorin Tudoran sînt și doi dintre cei mai cunoscuți disidenți față de regimul comunist din România Multe din numele de mai sus vor reprezenta repere valorice de neeludat și în anii ’ , apoi în primul deceniu postdecembrist și chiar după anul Unii dintre oamenii de cultură din diaspora au revenit în țară de mai multe ori după Filmul și teatrul românesc, au la rîndu-le, o perioadă fastă, particularizată de regizori de excepție și de opere care le vor marca istoria Liviu Ciulei realizează în filmul Pădurea spînzuraților, care va primi în Premiul pentru Regie la Festivalul de la Cannes Același regizor va pune în scenă, la Teatrul „Lucia Sturdza Bulandra“ din București, o serie de piese – capodopere shakespeariene, O scrisoare pierdută de Caragiale, Opera de trei parale de Brecht – pentru a căror viziune (semna adesea și scenografia) va deveni celebru, dar și incomod pentru regim Va lucra și va avea succes în Occident și în SUA în anii ’ , apoi se va întoarce în țară, unde va realiza alte spectacole importante Lucian Pintilie este o altă personalitate de talie internațională La Teatrul „Lucia Sturdza Bulandra“, care devenise faimos și dincolo de granițele țării, a montat între altele D’ale carnavalului de Caragiale, Livada cu vișini de Cehov și Revizorul de Gogol – acest spectacol, realizat pe cînd director al teatrului era Liviu Ciulei, a fost interzis de cenzură după cîteva reprezentații, iar directorul a fost îndepărtat din funcție Unii critici consideră Reconstituirea( ) de Lucian Pintilie drept cel mai bun film din istoria cinematografiei noastre După interzicerea Revizorului, Pintilie pleacă în străinătate și va obține succese internaționale ca regizor de teatru; va redeveni activ în cultura din România după Marele regizor de teatru și operă Andrei Șerban s-a făcut cunoscut tot la Teatrul Bulandra, prin spectacolul cu Iulius Cezar de Shakespeare, însă de la începutul anilor ’ a început o carieră internațională, revenind în țară în , ca director al Teatrului Național din București (pînă în ) Contribuțiile lui Ciulei, Pintilie, Șerban au modernizat substanțial viziunea despre spectacolul scenic în România, despre scenografia de teatru, au stimulat comunicarea între genurile artelor performative, au impus realizări de pe scenele noastre printre valorile internaționale ale spectacolului în ultima jumătate de secol Alți doi regizori importanți de teatru care s-au lansat în perioada „liberalizării culturale“ au fost Radu Penciulescu și David Esrig În același interval de timp se fac remarcați în cinematografia românească regizorii Dan Pița și Mircea Veroiu Aceștia realizează în Nunta de piatră: Pița semnează segmentul La o nuntă, iar Veroiu segmentul Fefeleaga; realismul și expresionismul, tendința spre o concentrare minimalistă, forța imaginii al cărei autor este Iosif Demian dau specificitate acestui film-diptic, distins cu Diploma de Onoare, la Festivalul de la Cannes în același an; impresionantă este și coloana sonoră a Nunții de piatră, compusă de Dan Andrei Aldea și Dorin Liviu Zaharia, de asemenea vocea acestuia din urmă Cei doi regizori vor colabora și la pelicula Duhul aurului ( ) În debutează cu filmulCursa Mircea Daneliuc – el este coleg de generație cu Pița și Veroiu Cei trei vor marca cinematografia noastră în anii ’ -’ prin filme problematice (pentru sistem), nu doar valoroase stilistic, filme alternative față de cele comandate de propaganda oficială Arta oficială și arta alternativă Odată cu liberalizarea culturală din anii ’ -’ , se poate vorbi în România socialistă de înfiriparea și dezvoltarea unei culturi alternative față de cea oficială, în paralel cu care evoluează Înțelegem aici prin „cultură alternativă“ acea cultură opusă direct sau indirect „culturii oficiale“ sau, în sens mai larg, nuanțat diferită de aceasta din urmă și care nu este rezultatul comenzii sociale subordonate ideologiei Partidului Comunist Român Atunci cînd ne referim (doar) la arta alternativă – mai precis la zona artelor vizuale sub specia alternativului –, identificăm două subtipologii, care pot coexista în produsul/ actul artistic, dar care se pot manifesta și independent: este vorba despre arta alternativă la nivelul limbajului, respectiv arta alternativă la nivelul atitudinii creatorului În primul caz, alternative ar fi limbajele netradiționale (fotografie, obiect, mail art, instalație, land art, video,performance, computer-based art), în al doilea ne referim la atitudinea alternativă față de cea controlată de ideologia oficială, o atitudine ce poate fi afirmată atît de o artă realizată cu limbaje tradiționale (pictură, sculptură, grafică, arte decorative), cît și de una concretizată în limbaje alternative Regimul comunist a tolerat o serie de forme de artă alternativă, fără să le încurajeze, iar liberalizarea culturală a fost una controlată, în linii mari Precizăm că în ceea ce privește datele cronologice incluse în acest studiu și care delimitează mari capitole ale artei românești în perioada comunistă, sîntem în bună parte de acord cu, folosindu-le, la rîndul nostru, pe cele propuse de Magda Cârneci, în volumul Artele plastice în România - Cu o addenda - , ediția a II-a revăzută, adăugită și ilustrată, Editura Polirom, Iași, a fost un an important și pentru Europa de Vest și Statele Unite ale Americii, nu numai pentru blocul comunist european Se poate găsi un numitor comun: dorința de libertate În țările socialiste, aceasta s-a concretizat prin evenimentele dramatice din Cehoslovacia, la care adăugăm criza politică din Polonia și eliminarea din Universitate, apoi arestarea disidentului polonez Adam Michnik și reacția României la invadarea Cehoslovaciei În Vest, ne referim la valul de mișcări studențești din Franța și SUA, la protestele împotriva războiului din Vietnam și la mișcarea hippie (vezi și deviza „Make love, not war!“), fenomenul „Flower Power“ – sintagma din urmă a fost lansată de poetul beatnic american Allen Ginsberg, în Erau modalități de protest antisistem ale tinerilor Modul de viață hippie a fost inspirat de gîndirea extrem orientală și mișcarea pacifistă, a fost marcat de liberalizarea consumului de droguri, de renunțarea la convențiile sociale Hippies au îmbrățișat simbolismul floral (un curent artistic-martor implicat la desfășurarea de idei și fapte a fost Pop Art) care, ca semn al pacifismului, a căpătat o răspîndire internațională și o extensie în timp; să nu uităm, de pildă, gestul protestatarilor bucureșteni în Decembrie : ei ofereau flori soldaților cînd Revoluția invadase strada În SUA, fenomenul hippie a ajuns la apogeu la sfîrșitul anilor ’ , totodată răspîndindu-se și în Europa occidentală În România nu s-a format o mișcare hippie propriu-zisă – regimul politic și ideologia oficială erau bariere de netrecut în acest sens –, însă o tendință protestatară nuanțată, forme alternative (în raport cu ale „sistemului“) de gîndire, comportament, atitudine, gest cultural au apărut la tineretul nostru din mediul urban și s-au difuzat mai ales prin intermediul muzicii rock, ce era un fel de „esperanto“ al tineretului din întreaga lume (Florian Pittiș) Existau colecții majore de discuri cu muzică rock și la noi, tinerii se informau de la diverse posturi de radio, între care și Europa Liberă, iar trupele românești de muzică tînără au inclus în repertoriul lor, la început, și melodii ale grupului The Beatles, de pildă Conform mărturiei poetului și publicistului George Stanca, Florian Pittiș a devenit adeptul și promotorul muzicii rock la noi, după ce a văzut la Paris un film despre fenomenul muzical Woodstock, ce poate fi considerat și un reper al culturii hippie Idei hippie, benigne, filtrate prin metafore, sînt conținute în muzica pop, folk, hard rock și progresivă de la noi de la sfîrșitul anilor ’ și din anii ’ – ne gîndim la trupe ca Roșu și Negru, Mondial, Olympic ’ , Phoenix, Sfinx, Progresiv TM, Pro Musica, Curtea Veche nr , Iris, la cîntăreți precum Mircea Florian, Dorin Liviu Zaharia, Dan Andrei Aldea, Doru Stănculescu, Nicu Vladimir (acesta a fost absolvent al Institutului de Arte Plastice „Nicolae Grigorescu“ din București), Mircea Vintilă, Nicu Alifantis, Ducu Bertzi, Zoia Alecu Béla Kamocsa, membru fondator al grupului Phoenix ( ), spunea într-un interviu dintr-un documentar mai recent al TVR, intitulat Adevăruri despre trecut: Și eu am fost hippie!, că el și colegii săi au fost influențați în intervalul de timp la care ne referim mai degrabă de „tinerii furioși“ britanici (autori precum David Storey și John Braine au fost traduși în românește în perioada liberalizării), de filme ca Viața sportivă (de Lindsay Anderson, cu Richard Harris, ), Blow- Up (de Michelangelo Antonioni, cu David Hemmings, ) Mai mulți cîntăreți folk români purtau cămăși cu motive populare, ceea ce trimitea de asemenea la portul hippie Antropologul și sociologul Andrei Oișteanu a cîntat (ca percuționist) în tinerețe cu Mircea Florian, dar și cu o altă figură emblematică pentru ecourile hippie în România: Dorin Liviu Zaharia Așa cum povestește Oișteanu, în documentarul menționat, avea cu Dorin Liviu Zaharia și discuții despre filozofia și religia indiană – acesta din urmă era totodată un culegător de folclor românesc autentic și vechi, pe care îl traducea în muzica sa folk Andrei Oișteanu, pe de altă parte, a avut contribuții și în artele vizuale alternative (în arta underground): a făcut parte din grupul de artiști care a realizat o serie de performances și instalații în casa și curtea din București a soților Decebal și Nadina Scriba, în cele două ediții ale house pARTy, și Litoralul Mării Negre a fost adesea o scenă neoficială pentru muzica tînără românească și un spațiu preferat pentru ceea ce ar putea fi asemănat la noi, într-o oarecare măsură, în acea perioadă, cu comunitățile de hippies – vezi mai ales stațiunea pentru studenți Costinești și primele grupuri, dominate de artiști, actori, scriitori, care au ajuns la Mai O gazdă bucureșteană importantă pentru muzica de jazz, pop și rock românească, un martor al istoriei muzicii noastre tinere a fost Club A, fondat în de studenți la Arhitectură – și astăzi Club A este un marcant spațiu cultural O privire asupra „liberalizării culturale“ (II) Arta românească în anii și în prima parte a anilor Desprinderea de realismul socialist se petrece în ultimii ani ai deceniului al șaselea și la începutul anilor ’ La noi se vorbise mai mult despre „metoda“ realismului socialist și ceea ce se impusese fusese grila tematică, dogma ideatică a respectivului curent Puține lucrări s-au apropiat cu adevărat de norma stilistică sovietică realist-socialistă, însă cele mai multe au fost adaptări la un sens mai extins al „realismului“, adaptări ale ecourilor de viziune artistică postimpresionistă, temperat-expresionistă ori ale unor forme de modernitate și tradiționalism interbelice sau chiar ale avangardei istorice Trebuia să fie respectate, în primul rînd, cerințele ideologice și ierarhia realist- socialistă a genurilor, tipologia iconografică aferentă metodei realismului socialist Am spune, simplificînd mult lucrurile, că, în mare parte, exemplele din România circumscrise picturii realist- socialiste au această identitate privite de departe, iar cînd ochiul se apropie de ele descoperă adesea apartenența stilistică, așa cum spuneam, mai degrabă la variante ale modernității antebelice și interbelice de inspirație occidentală (franceză ori germană), în spiritul și litera cărora se formaseră mulți dintre artiștii români care au făcut apoi pasul în noul univers politic și ideologic postbelic, de după , în care au fost nevoiți să trăiască și să lucreze Viața artistică românească după realismul socialist, pînă la jumătatea anilor ’ Una dintre expozițiile oficiale care anunță schimbări de viziune în ceea ce privește arta cu tematică istorică este , din Cîțiva artiști tineri, dintre participanți, și anume: Ion Bitzan, Virgil Almășanu, Paul Gherasim, Constantin Crăciun, Constantin Piliuță, prezintă lucrări ce se sustrag stilistic metodei realismului socialist și propun o întoarcere spre tradiție, prin recursul, de pildă, la ecouri neobizantine, arhaice (compozițional, juxtapunere verticală de planuri, sinteză formală – a se vedea Virgil Almășanu,Epilogul răscoalei, ), ori se inspiră, poate, din modernismul occidental (cum pare să fi făcut Constantin Piliuță în pictura , în care se simt ecouri din Matisse), iar aceste „devieri“ au stîrnit reacții critice în presă Notăm faptul că și o lucrare a lui Alexandru Ciucurencu, intitulată Epilogul răscoalei, prezentă în aceeași expoziție, oferea dovezi de „formalism“, repudiat de metoda realismului socialist, prin accentele expresioniste ale figurilor de țărani și agitația tușelor cu care era realizată forma-culoare Constantin Piliuță, ( ) Dincolo de expozițiile periodice de anvergură regională sau națională (care au înlocuit saloanele oficiale de altădată) – de pildă: Expoziția interregională de pictură, sculptură și grafică din de la București; Expoziția artelor plastice, București, ; Expoziția anuală de grafică, ; Expoziția regională de pictură, sculptură și grafică, București, ; Expoziția Tineretului, Bucu- rești, Dalles, ; Expoziția de pictură și sculptură a orașului București, ; Bienala Națională de Pictură și Sculptură, București, Sala Dalles, –, se impun, ca manifestări oficiale într-un sens și mai restrîns al cuvîntului, expozițiile tematice de cuprindere națională dedicate unor momente mai noi sau mai vechi din istoria poporului român, rescrisă din perspectiva noului regim politic (precizăm că una din condițiile impuse artiștilor pentru primirea ca membri în Uniunea Artiștilor Plastici era participarea la un număr dat de expoziții oficiale, care să se adauge celor de grup și personale pe lista integrată dosarului de concurs) Iată cîteva exemple de asemenea expoziții tematice/de propagandă, organizate în anii ’ și în prima parte a deceniului următor: mai multe omagiale dedicate în diverse orașe ale țării aniversării a de ani de la înființarea Partidului Comunist Român, ; Expoziția dedicată celui de al IV- lea Congres al PMR, ; Expoziția de arte plastice dedicată împlinirii a de ani de la înființarea PCR, ; expoziție celebrînd împlinirea a de ani de la Revoluția de la în România, ; manifestarea colectivă Tînăra generație, factor activ în construcția societății socialiste multilateral dezvoltate, (remarcăm „limba de lemn“ în care e redactat titlul, preluat parcă direct din materialele de învățămînt politico-ideologic) Galeria Apollo, Bucureşti, expoziţie Ciprian Radovan (lucrări în imagine), Gabriel Popa, Doina Almășan, © foto Erdelyi Laszlo Principalele spații de expunere din București în intervalul de timp menționat, în care se organizau aceste cele mai ample expoziții oficiale, tematice ori de bilanț periodic al artei contemporane românești, erau Sala Dalles și unele săli ale Muzeului de Artă al Republicii Socialiste România – în aceste spații puteau fi văzute, pe de altă parte, și personale de anvergură ale unor artiști români importanți, manifestări internaționale/de artă străină, expoziții mari de grup fără o tematică politizată Apropo de prezența artei contemporane în perimetrul muzeal, primul muzeu de artă contemporană românească s-a inaugurat în – este Muzeul de Artă Vizuală Galați, a cărui titulatură era la început chiar de „muzeu de artă contemporană“ și ale cărui colecții dispun de lucrări acoperind un segment de timp mai generos, urcînd din a doua jumătate a secolului al XIX-lea către prezent Principalele spații-interfață între arta contemporană românească și public, în afară de Sala Dalles, erau galeriile Uniunii Artiștilor Plastici, din București și din țară Iar UAP reprezenta interesele de breaslă ale artiștilor, administra ateliere de creație, o rețea națională de galerii, spații de odihnă la munte și la mare, avea un Oficiu de Expoziții prin care se organizau expoziții pe plan intern și care se implica în activitatea pe plan extern a artiștilor români Același departament al UAP exercita și o funcție de cenzor al expozițiilor Uniunea era subordonată ideologic structurilor de partid care supravegheau și coordonau politic instituțiile culturale ale țării, colabora cu Ministerul Culturii (numit Comitetul de Stat pentru Cultură și Artă pînă în , iar după Tezele din iulie și pînă în , Consiliul Culturii și Educației Socialiste) și intermedia pentru membrii săi comanda socială, comenzile de artă oficială venite din partea organismelor de conducere ale țării Periodic se făceau și achiziții din expoziții Din se înființează în București Combinatul Fondului Plastic, o unitate de producție cu o serie de ateliere cu diferite specializări, și din o fabrică, care vor asigura o parte importantă din veniturile Uniunii UAP organiza și excursii de documentare în străinătate pentru membrii săi, se abonase la reviste de artă străine Era o instituție prosperă în perioada comunistă și, după dogmaticul deceniu al realismului socialist, și-a exercitat, pe cît posibil, și rolul de protector al drepturilor artiștilor În segmentul de timp al anilor ’ și pînă la jumătatea anilor ’ , președinți ai UAP au fost sculptorul Ion Jalea ( - ) și pictorul Brăduț Covaliu ( - ) Noi galerii ale Uniunii Artiştilor Plastici În București, în afară de galeriile deja existente, s-au deschis și au fost active în scurta perioadă a liberalizării culturale, ca semn al acesteia, am spune, trei noi galerii ale UAP Prima, în ordine cronologică, a fost Amfora ( - ) – pentru puțin timp, în - (își amintește criticul de artă Anca Arghir, care s-a stabilit de patru decenii în Germania), spațiul a fost oferit inițiativelor expoziționale ale revistei Arta, iar programul aferent a fost conceput, în mod inovator, de către unii membri ai redacției, și anume Anatol Mândrescu, Anca Arghir, Mihai Drișcu, Iulian Mereuță Au expus, între alții, Horia Bernea, Paul Neagu, Roman Cotoșman, Constantin Flondor, Ștefan Bertalan, Diet Sayler, Ion Bitzan O parte din lucrările acestor artiști avea un caracter experimental declarat Am spune că la Galeria Amfora s-a inițiat ceea ce vom numi mai tîrziu un program, o strategie curatorială, tip de inițiativă care va apărea și la Galeria Nouă ( - ), al cărei profil a fost încredințat pentru scurtă vreme secției de critică a UAP, iar expozițiile de idee (cu temă) puse în operă aici de către membri ai biroului secției de critică, în anii - , vor fi printre cele mai reprezentative pentru întregul deceniu (de exemplu Artă și energie, , organizată de Dan Hăulică, Arta și orașul, - , „semnată“ de Mihai Drișcu și Anca Arghir, Imagini ale istoriei De la document la operă, realizată de Anca Arghir tot în ); Ioan Horga afirmă în EXPERIMENT – în arta românească după că la Galeria Nouă s-au organizat „expoziții tematice de artă alternativă“ A treia galerie de inclus în acest grup, una dotată cu amenajări de specialitate moderne, a fost Apollo ( - ), coordonată de Oficiul de Expoziții al UAP, contribuția cea mai semnificativă avînd-o Samuil Rosei – aici s-a stabilit de la început să fie vorba numai despre expoziții de grup Să adăugăm, în aceeași ordine de idei care privește reperele de mai sus, faptul că tot în București, la Galeria Orizont (subsol), sub egida Cenaclului Tineretului- Atelier al UAP, în aveau să se organizeze cîteva expoziții tematice care aveau să se concentreze pe idei precum „clasicul“, „fantasticul“ ori „expresionismul“ „ca atitudine“ Un alt loc în care se alcătuiau interesante expoziții de artă contemporană, se desfășurau dezbateri animate de critici și artiști era în București Sala Kalinderu Eminescu de Gheorghe D Anghel În , la Conferința Națională a Uniunii Artiștilor Plastici, se ia poziție deschisă împotriva realismului socialist (cu acceptul „forurilor superioare“) În contextul aceluiași viraj de atitudine, s-a produs polemica în jurul statuii Eminescu de Constantin Baraschi (veteran al artei oficiale), declanșată de un articol critic publicat de Dan Hăulică în revista Contemporanul din februarie și intitulat „Acesta nu e Eminescu“, text important în campania pentru autonomia esteticului (vezi, pentru acesta și alte repere, și „Cronologia artelor vizuale între și “, alcătuită de istoricul și citicul de artă Ioan Horga pentru volumul-catalog EXPERIMENT – în arta românească după , Centrul Soros pentru Artă Contemporană, București, ) Au fost atunci mai multe luări de poziție ale unor oameni de cultură împotriva falsului realism și convenționalismului rigid al lucrării lui Baraschi, prin extensie împotriva realismului socialist, iar consecința concretă și benefică pentru reperele bucureștene ale artei în spațiul public a fost renunțarea la soluția Baraschi și amplasarea în fața Ateneului Român a statuii Eminescu de Gheorghe D Anghel ( ), inspirată reprezentare a poetului național în cheia stilistică a unui clasicism sintetic, un portret întreg mai degrabă hieratic și atemporal, marcat și de un modelaj discret vibrat al volumelor Ţuculescu şi „Şcoala de la Poiana Mărului“ O „descoperire“ tîrzie (pentru marele public), însă importantă o aduce retrospectiva Ion Țuculescu de la Sala Dalles în același an fast – operei lui i s-a dedicat o amplă personală și la Bienala de la Veneția în Artistul, care a murit în , „crease începînd cu anii ’ un fel de expresionism folcloric extrem de original și încărcat emoțional, evoluînd apoi, prin faze succesive de simplificare și epurare figurativă a imaginii, către o îndrăzneață formă de «abstracționism totemic», puternic și radical, imposibil de expus în rigizii ani ’ “ (Magda Cârneci) „Recu- perarea“, recunoașterea oficială a importanței operei lui Țuculescu, ce avea să exercite o influență semnificativă în epocă, a stimulat creația pe direcție expresionistă și abstractă în pictura noastră, la mijlocul deceniului al șaptelea Pictura lui Țuculescu a influențat începuturile din anii ’ ale așa-numitei Școli de la Poiana Mărului Aceasta din urmă nu a fost o instituție de pedagogie artistică, statutul ei se apropie de cel al Școlii de la Barbizon ori al Școlii de la Pont-Aven, adică a reprezentat o comunitate artistică sezonieră, un grup de artiști care au lucrat timp de mai mulți ani, verile, în locurile de o frumusețe tulburătoare, ce parcă întrupează modelul blagian (deal/vale), de la Poiana Mărului Horia Bernea se mutase cu familia în acel sat în , însă tatăl său, sociologul, etnograful și filozoful Ernest Bernea, avea să fie arestat un an mai tîrziu și eliberat din închisoare abia în Tînărul Bernea este atras de peisajul de la Poiana Mărului și începe să îl picteze încă din și o va face pînă în A convins cu timpul și pe alții să i se alăture – primul a fost, în , Teodor Rusu, care locuia aproape, în Tohanu Vechi În anii ’ încep să lucreze la Poiana Mărului și Teodor Moraru, Șerban Epure, Letiția Bucur, Ion Filotti, Mircea Milcovici, iar în spațiul acesta îl cucerește și pe Ion Dumitriu, care va reveni și va picta aici timp de două decenii, mai mult decît toți ceilalți confrați Ion Țuculescu, Autoportret cu frunză Nu a existat un program al grupului de la Poiana Mărului, componența acestuia fiind de altfel dinamică Numitorul comun era pictura de peisaj, cel natural, rural, artiștii fiind inspirați și de elemente de civilizație a lemnului prezente la clădiri E important de subliniat că peisajul fusese considerat un gen minor de către realismul socialist și că el este reactivat, între alții, de cei care pictează în acești ani ’ la Poiana Mărului, ceea ce echivalează cu un gest de distanțare de arta oficială Retrospectiva Țuculescu din , de la Dalles, i-a marcat pe mai mulți reprezentanți ai tinerei generații – din acea perioadă – a picturii noastre „Studiind compoziții de la (și după) jumătatea anilor ’ ale artiștilor care lucrau atunci la Poiana Mărului, găsesc unele exemple care indică, în opinia mea, exercitarea influenței lui Țuculescu asupra unora dintre membrii grupului: Teodor Rusu, Șerban Epure, Mircea Milcovici, chiar Horia Bernea (într-o mică măsură și Teodor Moraru) Una din lucrările lui Șerban Epure răspunde, aș spune, afirmativ acestei ipoteze de lucru, atît prin aparatul ei stilistic, cît și prin titlu: «Peisaj în Poiana Mărului cu aluzie la Țuculescu», , ulei pe pânză“ (Adrian Guță, în catalogul expoziției Școala de la Poiana Mărului, Muzeul de Artă Brașov, ) Privind în ansamblu roadele, cumulate în mai mulți ani, ale „Școlii de la Poiana Mărului“, distingem o pluralitate de opțiuni stilistice (dincolo de impulsul artei lui Țuculescu), cu schimbări în timp chiar și la același autor, și care oglindesc, firesc, o parte din orizontul picturii noastre reprezentaționale a anilor ’ -’ – ne referim la mai multe ipostaze ale realismului: tradițional, postimpresionist, cel contaminat de fantastic ori cu încărcătură expresionistă, realismul poetic, foto-realismul cu ajustări O privire asupra „liberalizării culturale“ (III) Arta românească în anii și în prima parte a anilor Henry Moore, Reclining figure În perioada liberalizării culturale încep să se deschidă la București expoziții aduse din străinătate, dedicate unor repere majore ale artei internaționale Sala Dalles găzduiește în o consistentă expoziție Henry Moore, care a fost percepută ca un real eveniment în lumea artistică românească Faptul se petrecea cam în același timp cu „redescoperirea“ lui Brâncuși – pe care Moore îl prețuia în mod deosebit – în propria-i țară, cu valorificarea surselor formale și simbolice conținute de artefactele culturii populare, cu tentația traducerii în sintaxă modernă a unui primitivism hrănit în general de surse arhaice Confruntarea directă cu opera lui Moore i-a influențat în epocă pe unii dintre sculptorii noștri tineri, mai ales Am plasa pe linia vitalismului lui Henry Moore (și fără să condiționăm neapărat acest lucru de personala de la București) unele realizări din perioada anilor ’ , eventual și de mai tîrziu, ale lui Gheorghe Iliescu Călinești, Vasile Gorduz, Victor Roman În sînt prezentate în Capitală noi selecții de artă străină, dintre care amintim expoziția de pictură franceză contemporană Școala de la Paris, la Muzeul de Artă al Republicii Socialiste România, iar în aceeași instituție a găzduit o expoziție Paul Klee Tot în s-a deschis la Sala Dalles o altă expoziție ce a stîrnit mult interes: Dispariția și reapariția imaginii – pictura americană de după este anul în care s-a itinerat, la București, Timișoara, Brașov, Craiova, expoziția Școala vieneză a realismului fantastic este marcat de o serie de expoziţii de artă internaţională care se organizează la Bucureşti: Capodopere ale expresionismului (Muzeul de Artă al RSR), Forma și procesul de creație în pictura americană a secolului (Sala Dalles), Noua sculptură americană (Biblioteca Americană) Brâncuşi, recuperat În a fost organizat în București Colocviul Internațional Constantin Brâncuși, prin care ne reintegram circuitului mondial de conștientizare și prețuire a poziției lui Brâncuși printre întemeietorii artei moderne, iar ansamblul de la Târgu Jiu a fost ținta pelerinajului brâncușiologilor de frunte ai lumii și al altor istorici de artă de renume, participanți la acel colocviu alături de colegi ai lor români Îi amintim pe Jacques Lassaigne, pe atunci președintele Asociației Internaționale a Criticilor de Artă, V G Paleolog, Petru Comarnescu, Carola Giedion Welcker, Giulio Carlo Argan, Palma Bucarelli, Giuseppe Marchiori, Ion Frunzetti, Dan Hăulică În contextul acelui colocviu, s-au pus în operă mai multe expoziții de artă contemporană românească, la Muzeul de Artă al Republicii Socialiste România, Sala Dalles, sălile de expoziții ale Ateneului Român, Sala din Bd Magheru, Sala din Calea Victoriei nr , Sala Onești, Sala Kalinderu Era o „secțiune“ prin arta noastră contemporană la nivelul mai multor generații (vezi și revista Arta plastică, nr / ) În s-a deschis prima expoziție retrospectivă Constantin Brâncuși la Muzeul de Artă al RSR Retrospectiva prezenta aproximativ de opere ale sculptorului, atît din patrimoniul românesc, cît și împrumutate de la muzee din Statele Unite ale Americii și Franța, prezente anterior în cadrul unor expoziții mai ample la Muzeul Guggenheim New York, în , la Philadelphia Museum of Art, în , sau la Art Institute of Chicago, în Un eveniment cultural de anvergură a avut loc la București în : al VII-lea Congres Internațional de Estetică A fost și un nou prilej pentru organizarea unor expoziții de artă contemporană românească, la: Muzeul de Artă al RSR ( de ani de artă românească, selecție îngrijită de Dan Hăulică și Theodor Enescu), Sala Dalles (Lemn și tapiserie), Parcul Palatului Mogoșoaia (Sculptură în aer liber), Muzeul de Artă „Anastase Simu“ al Municipiului București (lucrări de Henri Catargi, Alexandru Ciucurencu, Virgil Almășanu, Ion Nicodim, Ion Sălișteanu), Sala Ateneului Român (tineri desenatori, ceramică), Galeriile UAP: Simeza (personală Horia Bernea), Orizont (Ion Bitzan și Mircea Spătaru), Apollo (Ana Lupaș și Patriciu Mateescu), Amfora (expoziție Paul Gherasim), Sala Kalinderu (Promoția ) Artă românească în Europa de Vest Galeristul scoțian Richard Demarco a sprijinit, în anii - , organizarea unei serii de expoziții de artă contemporană românească în Europa de Vest (mai ales la Edinburgh), într-un gest mai amplu de a promova arta Europei de Est Printre artiștii selectați de el s-au numărat Paul Neagu, Horia Bernea, Pavel Ilie, Ion Bitzan, Peter și Ritzi Jacobi, Ovidiu Maitec Demarco a facilitat și întîlniri ale artiștilor români cu Joseph Beuys, Blinky Palermo, Gerhard Richter sau Daniel Spoerri (acesta din urmă fiind, la rîndu-i, un artist de origine română, membru al grupării franceze Nouveau Réalisme) În , același galerist a fost curatorul expozițieiNew Directions, alcătuită din lucrări ale unor artiști scoțieni și ale românilor Horia Bernea, Paul Neagu, Pavel Ilie (vezi Magda Radu, „O contextualizare a lucrărilor timpurii ale lui Paul Neagu“, în Arta în România între anii - O analiză din perspectiva prezentului, , volum publicat de Fundația Noua Europă, București, Editura UNArte, București, MNAC, București) Magda Radu lansează și ipoteza interesantă că este posibil ca acțiunile lui Beuys să-l fi stimulat pe Paul Neagu în realizarea propriilor performances ritualice Richard Demarco Gallery a pus în operă în , în cadrul celui de al -lea Festival de la Edinburgh, expoziția Romanian Art Today, importantă pentru vizibilitatea în Occident a artei contemporane românești Multe dintre „discursurile“ plastice prezente în expozițiile românești din, să-i spunem, „campania Demarco“ aparțin artei alternative la nivelul limbajului Liberalizarea culturală s-a concretizat din plin prin participarea artiștilor noștri contemporani la mult mai multe manifestări internaționale decît era posibil în intervalul de timp dominat de realismul socialist Ne gîndim în primul rînd la bienalele (și alte expoziții periodice) majore ale artelor vizuale în general și la cele specializate pe diferite limbaje artistice (desen, gravură, pictură, sculptură mică, arte textile, afiș…) Selecția artiștilor și cea a lucrărilor, mai ales pentru marile manifestări (unele avînd și o dimensiune competițională, precum Bienala de la Veneția), intrau în responsabilitatea unor comisari – curatorii de azi –, însă erau supervizate de Ministerul Culturii – Consiliul Culturii şi Educaţiei Socialiste, în epocă – și de UAP O strategie interesantă era aplicată de autorități în cazul expozițiilor de artă românească pentru Occident: erau aprobate (lucrurile s-au perpetuat și uneori chiar accentuat în acest sens în anii ’ , cu valabilitate și în alte părți decît în Vest) selecții care nu includeau lucrări de artă oficială, cu tematică politizată, ce puteau fi văzute la Dalles ori în alte locuri din țară în momente festive Sigur că oficiale erau și unele expoziții, și celelalte, numai că apăreau și diferențe semnificative între cele de acasă, ample însă totodată amprentate ideologic, și cele care reprezentau arta românească în străinătate Această politică culturală cu dublă față își avea un ecou și în existența de atelier a unor artiști – exemplul paradigmatic îl aduce opera lui Ion Bitzan, artist care, în perioada comunistă, pe de o parte răspundea comenzii sociale, pe de alta a fost unul dintre exponenții neoavangardei și adept al autonomiei esteticului O instituție de stat specializată în organizarea expozițiilor de artă românească în țară, dar și în străinătate, a expozițiilor venite de peste hotare pentru a fi prezentate publicului român a fost Oficiul de Expoziții al CCES/Oficiul Național pentru Documentare și Expoziții de Artă, București, înființat în și care a funcționat pînă la începutul anilor , cînd a fost transformat și a constituit baza, inclusiv patrimonială, a unei noi instituții: Muzeul Național de Artă Contemporană, care l-a avut ca director general-fondator pe Mihai Oroveanu (contributivă la startul profesional al MNAC a fost și echipa, condusă de Ruxandra Balaci, ce lucrase în Departamentul pentru Artă Contemporană al Muzeului Național de Artă al României, departament cu o existență de cîțiva ani: - , echipa mutîndu-se la MNAC după desființarea acelei substructuri din MNAR) Participarea la Bienala de la Veneţia La ediția din a Bienalei de la Veneția, pavilionul României prezintă lucrările unui sculptor consacrat, Boris Caragea, ce valorifica „linia“ Bourdelle, însă era și un reper al realismului socialist, și a trei pictori tineri: Ion Bitzan, Ion Gheorghiu și Ion Pacea, exploratori ai unor noi direcții în limbajul plastic, spre sinteze formal- cromatice cu tendințe geometrizante și influențe ale artei populare – artiști pe care comisarul pavilionului, Mircea Deac, îi punea sub semnul unei „teorii a colorismului“, prin care s-ar identifica o trăsătură definitorie pentru pictura românească modernă și contemporană; în altă ordine de idei, să punctăm faptul că Ion Bitzan a fost puternic marcat la Veneția de impactul vizual direct cu opera cîștigătorului din acel an al Marelui Premiu al Bienalei, Robert Rauschenberg, exponent al neo-dada și al artei pop americane, impact ce a determinat deschiderea celui de al doilea „front“ în arta românului, unul în care prioritățile s-au situat în zona neoavangardei, a artei obiectuale și a conceptualismului Începînd din , comisariatul participării țării noastre la Bienala venețiană va fi asigurat, pînă în , de către criticul, istoricul, teoreticianul de artă și profesorul Ion Frunzetti În , expoziția românească propune publicului opere ale tinerilor Virgil Almășanu, Ovidiu Maitec și Octav Grigorescu, adică pictură, sculptură și grafică; un număr al revistei Arta din acel an atît de zbuciumat publică o dezbatere în care apare și ideea necesității unui rol crescut al comisarului în configurarea participării românești la Bienala venețiană În , România a fost reprezentată de lucrări ale artiștilor George Apostu, Marcel Chirnoagă, Ritzi și Peter Jacobi, Henry Mavrodin și Ion Sălișteanu La ediția din , pavilionul României a atras atenția datorită expoziției Gravura în spațiul contemporan, cu un concept și o punere în spațiu ingenioase: era vorba de o instalație cu colaje de gravuri nesemnate, interferente și realizate în diverse tehnici, iar ideea pornise de la artiștii participanți înșiși, în număr de douăzeci Comisarul, Ion Frunzetti, a adăugat în spațiul pavilionului sculpturi de Gheorghe Iliescu-Călinești și Mircea Ștefănescu Subliniem utilitatea volumului Dariei Ghiu pentru cei interesați de istoria participărilor României, pînă către prezent, la Cea mai cunoscută bienală de artă contemporană din lume: În acest pavilion se vede artă România la Bienala de artă de la Veneția ( - ), Editura Idea Design & Print, Cluj, Ethel Lucaci Alte participări internaţionale Participarea noastră la Bienala de la São Paulo, în , s-a constituit din operele lui Ion Bitzan, Aurel Cojan, Virgil Almășanu, iar în ne-au reprezentat acolo Ritzi și Peter Jacobi Prima prezență a României la Bienala internațională a tinerilor de la Paris a fost în și a constat în expunerea unor lucrări de George Apostu, Victor Cupșa, Octav Grigorescu și Vladimir Șetran În , la manifestarea de la Paris participă Teodora și Ion Stendl, Radu Dragomirescu și Radu Stoica este anul în care Horia Bernea și Paul Neagu sînt prezenți în secțiunea Artă conceptuală, iar pe Șerban Epure îl regăsim la secțiunea Film de artist în cadrul aceleiași Bienale internaționale a tinerilor de la Paris – este un moment semnificativ pentru integrarea unor reprezentanți ai artei românești în tendințele importante ale prezentului din arta internațională Iar la ediția din , găzduită de Musée d’Art Moderne de la Ville de Paris, ne-au reprezentat Ana Lupaș, Șerban Epure, Eugen Tăutu și Mircea Spătaru În intervalul de timp de care ne ocupăm acum (anii ’ și prima jumătate a anilor ’ ), artiștii români au participat și la alte manifestări internaționale periodice importante, unele din aceste exemple ilustrînd totodată o serie de accente și înnoiri definitorii pentru artele noastre vizuale în epoca liberalizării culturale și adesea pentru direcția pe care o numim „alternativă“ În , grupul timișorean de neoavangardă (alcătuit din Roman Cotoșman, Constantin Flondor și Ștefan Bertalan), Pavel Ilie și Mihai Rusu au expus la Bienala de artă constructivă de la Nürnberg Participarea Getei Brătescu în și – la ediția din acest din urmă an se adaugă Ana Lupaș, Peter și Ritzi Jacobi cu lucrări textile spațiale – la Bienala internațională de tapiserie de la Lausanne reprezintă și un ecou al unei deschideri, al unei efervescențe remarcabile pe care o cunosc la noi tapiseria și artele textile în general în deceniile șapte și opt, după ce își împrospătează identitatea prin recursul la o sursă inepuizabilă de inspirație: arta populară, tradusă și adaptată în cheie stilistică modernă Totodată, în unele cazuri, artele textile fac pasul de la bidimensional la tridimensional, pătrunzînd în teritoriul pe care îl numim sculpture as an expanded field În aceste condiții, artele textile contemporane din țara noastră, prin operele celor care le practicau, au stîrnit tot mai mult interesul pe scena mondială, iar contribuțiile românești la expozițiile internaționale de profil s-au înmulțit Unul dintre pionierii acelui nou val al tapiseriei românești, Mimi Podeanu, a expus și ea la Bienala de la Lausanne, în Ana Lupaș avea să participe și la Trienala internațională de tapiserie de la Lódz, Polonia, în , și Bienalele şi trienalele dedicate artelor grafice au fost, probabil, cele mai luate cu asalt manifestări periodice internaționale de către artiștii români, începînd din anii ’ Dacă am studia punctual aceste participări, am obține o imagine detaliată a evoluțiilor stilistice din desenul, gravura, afișul, chiar ilustrația din România ultimei jumătăți de secol și trebuie subliniat că, la multe dintre expozițiile cu caracter de competiție, graficienii noștri au obținut premii, distincții A contat și faptul că produsele artelor grafice sînt, îndeobște, cel mai ușor de transportat (ne referim, desigur, la artele tradiționale) Iată cîteva dintre cele mai cunoscute bienale/trienale de grafică ce se regăsesc în „fișele expoziționale“ a numeroși artiști români activi în anii ’ -’ : Concursul internațional de desen „Joan Miró“ de la Barcelona (Doina Simionescu a primit Prima Mențiune a concursului în ), Bienala internațională de gravură de la Cracovia (medalie pentru Ion Stendl în ), Expoziția internațională „Penița de aur“, Belgrad, Bienala de gravură de la Ljubljana, Bienala de gravură de la Bradford, Tîrgul Internațional de Carte de la Leipzig (medalie în pentru Mircia Dumitrescu), Intergrafik – Berlinul de Est, Trienala de desen de la Wroclaw, Bienala de desen de la Rijeka, Bienala de Grafică Europeană de la Baden-Baden, Bienala de arte grafice de la Brno, Bienala internațională a afișului de la Varșovia, Bienala internaţională de ilustraţie de carte de la Bratislava, Bienala de gravură de la Tokio, Bienala de la Florența (Dan Erceanu obține Medalia de aur în ), Expoziția internațională de la Lugano, Expoziția Europahaus de la Viena (Ethel Lucaci Băiaș este distinsă cu premiul al treilea în ), Bienala de xilogravură de la Banska Bistrica (în , Wanda Mihuleac a cîștigat premiul al doilea), Expoziția internațională de grafică de la Santiago de Chile, Expoziția de grafică aplicată de la Praga, Interpress Grafic, Budapesta O privire asupra „liberalizării culturale“ (IV) Arta românească în anii și în prima parte a anilor Atelierul de gravură al Uniunii Artiștilor Plastici și Galeria Podul din clădirea de pe strada Speranței nr , București, au fost active începînd cu prima parte a anilor ’ și pînă în Atelierul reprezintă un capitol major din istoria gravurii românești în a doua jumătate a secolului al XX-lea și în primul deceniu și jumătate al celui următor (începuturile unui asemenea spațiu de lucru specializat, în Capitală, datează din , Atelierul avînd alte cîteva sedii pînă la cel din strada Speranței) Mai multe generații de graficieni și artiști cu alte formații academice au lucrat acolo, unii începînd chiar din primii ani de după terminarea studiilor la Institutul de Arte Plastice „Nicolae Grigorescu“ În timp, s-a format la Atelierul de gravură o remarcabilă comunitate profesională, dublată de o exemplară comuniune umană Atelierul și Galeria Podul au constituit unul din centrele de interes notabile ale vieții artistice bucureștene, decenii de-a rîndul Vernisajele locului erau printre cele mai așteptate, apreciate, frecventate de elita culturală a Capitalei Se lucra cu plăcere în spațiile generoase ale clădirii din strada Speranței, autori și vizitatori percepeau locul ca pe o oază de creație, cultură vizuală, comunicare, prietenie Secretele meseriei erau dezvăluite cu generozitate, granițele dintre generații se topeau Dotările tehnice erau mulțumitoare, încăperile aveau funcții specifice, existau mese pentru lucru, dulapuri pentru scule și materiale, mobilier pentru depozitarea lucrărilor Printre artiștii care au realizat lucrări (gravură în metal, litografie, xilogravură, linogravură, tehnici mixte și experimente) la Atelierul de gravură, încă din anii ’ , să-i amintim pe Ileana Micodin, Hortensia Masichievici Mișu, Cornelia Daneț Demetrescu, George Leolea, Clarette Wachtel, Benedict Gănescu, Marcel Chirnoagă, Imre Drocsay, Ion Panaitescu, Elena Bronițki, Corina Beiu Angheluță, Tiberiu Nicorescu, Ala Jalea Popa, Dan Erceanu, Teodor Hrib, Ethel Lucaci Băiaș, Silviu Băiaș, Geta Brătescu, Ștefan Iacobescu, Adina Caloenescu, Doina Simionescu, Nistor Coita, Anamaria Smigelschi, Ion Grigorescu, Aurel Bulacu, Ibrahima Keita, Decebal Scriba S-au adăugat, din ultima parte a anilor ’ începînd: Dodi Romanați, Ana Golici, Sofia Fränkl, Magda Isăcescu, Violeta Bulgac, Romeo Liberis, Wanda Maiorescu, Traian Alexandru Filip, Ion Drăghici, Marieta Besu, Anca Boeriu, Florin Stoiciu, Carmen Paraschivescu, Rodica Lomnășan, Mihaela Șchiopu, Cristian Țîrdel, Cristian Tarbă, Ecaterina Orbulescu, Mariea Petcu, Mircea Nechita Au mai lucrat la Atelierul de gravură, episodic, și alte nume importante ale artei noastre: Ștefan Câlția, Florin Codre, Ovidiu Simionescu, Petru Rusu, Dan Mihălțianu, Radu Igazság, Petru Lucaci Un spațiu în care se deschideau expoziții ale tinerilor era și Ateneul Tineretului de pe Aleea Alexandru din Capitală – aici și-au prezentat lucrările în , într-o manifestare de grup, Horia Bernea, Paul Neagu și Adina Țuculescu Tot la Ateneul Tineretului, Ion Grigorescu și Manuel Zeltzer au avut o dublă personală, de debut, în O expoziție de grup de artă alternativă (constructivistă) a putut fi văzută în la Sala Kalinderu din București, participanți fiind Roman Cotoșman, Constantin Flondor, Ștefan Bertalan, Diet Sayler, Molnar Zoltan, cu alte cuvinte, exponenți ai neoavangardei din Timișoara Aceeași Sală Kalinderu a găzduit, în , o personală a lui Liviu Stoicoviciu, de artă optică Criticul de artă Maria Magdalena Crișan a organizat în , la Muzeul de Artă Contemporană din Galați, expoziția de grup tematică Artistul contemporan și universul său În același an, la Fabrica de rulmenți din Bîrlad a avut loc experimentul ambiental Artă și industrie, la care au participat artiștii Corneliu Vasilescu și Lucian Georgescu, psihologul Cătălin Mamali și criticul Alexandra Titu Wanda Mihuleac a organizat în , la Facultatea de Medicină din București, prin Atelierul , expoziția Corpul uman Revista Uniunii Artiștilor Plastici se numea încă, la mijlocul anilor ’ , Arta plastică (pînă în ) și era condusă atunci de sculptorul, pictorul și scriitorul Ion Vlasiu Apoi, titlul ei devine Arta În perioada dintre finalul anilor ’ și jumătatea deceniului următor, una dintre cele mai faste din existența publicației, redactor-șef a fost istoricul și criticul de artă Anatol Mîndrescu, secondat de Anca Arghir Cronică plastică se făcea și în alte periodice culturale, în presa cotidiană, însă Arta era platforma majoră de reprezentare pentru toate generațiile de artiști și de critici, de la debut pînă la consacrare și în continuare, pe termen lung Revista se ocupa în primul rînd de arta contemporană românească, dar găzduia și studii care priveau arta noastră modernă și pe cea medievală şi acorda spații artei internaționale Secțiunile tematice încep să apară în sumarul Artei, sporadic, din anii ’ , conferind publicației un plus de interes și de substanță – a se vedea, spre exemplu, „Sculptura contemporană românească“ în Artanr - / Editorialul numărului / , semnat de Anatol Mîndrescu, îi este dedicat, pe prima pagină, lui Pallady, de la a cărui dispariție se împlinea un deceniu Politicul nu ocupa, așadar, deschiderea revistei, cum avea să se întîmple mai tîrziu, după „tezele din iulie “ Prezența cîtorva pagini rezervate politicii culturale oficiale, unor aniversări politice – texte însoțite de fotografii și, eventual, de reproduceri după lucrări de artă oficială, de propagandă – a reprezentat compromisul inevitabil pe care a trebuit să îl facă revista pentru a putea să apară, pînă la finalul dictaturii comuniste Această parte a publicației a fost treptat subordonată cultului personalității lui Nicolae Ceaușescu Dincolo de respectivele pagini, Arta își intra în sumarul firesc pentru o revistă cu profilul său Avea studii consistente, cronici, profiluri de artist, incursiuni internaționale, recenzii, care o făceau atractivă și îi asigurau un nivel calitativ adesea remarcabil Redacția a fost compusă mereu din profesioniști notabili, care susțineau cauza unui conținut de valoare și cît mai puțin știrbit de cenzură Pentru mai multe promoții de absolvenți ai studiilor de istoria și teoria artei, Arta a fost spațiul vital, în sensul bun al noțiunii, al debutului, uceniciei și consacrării în critica de artă Mai toate numele importante pentru critica de artă în limba română din ultimii de ani au scris în paginile revistei Se regăsesc aici și repere marcante ale literaturii artistice internaționale Dintre autorii români, îi menționăm acum doar pe unii dintre cei ale căror semnături se regăseau în paginile Artei în deceniile șapte și opt (între ei, și redactori ai revistei): Eugen Schileru, George Oprescu, Ion Frunzetti, Vasile Drăguț, Dan Grigorescu, Mihai Drișcu, Anca Arghir, Olga Bușneag, Amelia Pavel, Radu Bogdan, Virgil Mocanu, Răzvan Theodorescu, Paul Petrescu, Cristina Condiescu, Cornel Radu Constantinescu, Marius Tătaru, Ioana Vlasiu, Alexandra Titu, Iulian Mereuță, François Pamfil, Horia Horșia, Ioan Horga, Radu Procopovici, Andrei Pintilie, Theodor Redlow, Gheorghe Vida, Mihai Ispir Să remarcăm, în același context, și nume de artiști care s-au manifestat, de asemenea, în zona scrisului, precum Marin Gherasim și Alexandru Chira O mare parte dintre cei mai sus citați aveau să publice în Arta și în deceniile următoare Iulian Mereuță, artist şi redactor revista Arta (foto Ion Grigorescu, ) În intervalul de timp dintre începutul anilor ’ și jumătatea decadei următoare au apărut înnoiri, schimbări benefice și în învățămîntul artistic superior, pe care le putem constata, de pildă, în existența Institutului de Arte Plastice „Nicolae Grigorescu“ din București S-au creat noi secții, s-au introdus noi cursuri, ceea ce a apropiat pregătirea academică din zona „artelor plastice și decorative“ (conform titulaturii instituției și celor două mari direcții de studii) de realitățile culturii vizuale și ale vieții artistice românești și internaționale și a pus învățămîntul artistic „în undă“ cu alte ipostaze ale liberalizării culturale Enumerăm cîteva exemple, în desfășurarea lor cronologică – pornim de la informații culese și redactate de tinerele cercetătoare Patricia Bădulescu și Cristina Cojocaru, date prezente în „timeline-ul“ care a însoțit expoziția Învățămîntul artistic bucureștean și arta românească după , - , Muzeul Național de Artă Contemporană din București, organizată în colaborare de către Universitatea Națională de Arte și MNAC, curator Adrian Guță În s-au creat două ramuri de specializare în cadrul Secţiei de Grafică a Facultății de Arte Plastice a Institutului „Nicolae Grigorescu“, începînd cu anul IV de studiu: Grafică (grafică de şevalet, ilustraţie şi afiş), respectiv Grafică publicitară (ambalaj, pliant şi afiş comercial); în același an, în cadrul Facultăţii de Arte Decorative s-a înființat Specializarea Sticlă În a fost sărbătorit centenarul Institutului și a apărut, la Editura Meridiane, volumul aniversar de ani de la înfiinţarea Institutului de Arte Plastice „Nicolae Grigorescu“ din Bucureşti - , redactat de un colectiv format din profesorii Eugen Schileru, Paul Constantin, Adina Nanu ş a , sub coordonarea lui Raoul Şorban, la acea vreme şeful Catedrei de Istoria şi Teoria Artei; totodată, s-a organizat o expoziţie cu lucrări ale studenţilor şi profesorilor a fost și anul în care s-a înființat Secţia de Pedagogie în cadrul Facultăţii de Arte Plastice și a apărut Specializarea Metal, care, împreună cu Specializările Ceramică şi Sticlă, deja existente, au constituit Catedra Artele Focului din cadrul Facultăţii de Arte Decorative În aceeași facultate a fost întemeiată, în , Secţia de Estetica Formelor Industriale, redenumită ulterior Secţia de Design La constituirea ei au contribuit arhitectul Paul Bortnovschi – anterior profesor la Secţia de Scenografie, devenit primul şef de catedră al Secţiei de Design –, istoricul de artă Hainoroc Constantinescu şi pictorii Vladimir Şetran şi Ion Bitzan; studenţii erau pregătiţi în domeniile design de produs, design ambiental şi design grafic S-au introdus în cadrul Secţiei de Pictură, în , primele cursuri de conservare şi restaurare, doar cu privire la domeniul picturii murale În s-a desfiinţat Institutul Pedagogic de trei ani (I P ), care funcționase în paralel ca direcție de studii de scurtă durată, şi s-a înfiinţat Facultatea de Desen în cadrul Institutului de Arte Plastice „Nicolae Grigorescu“, cu același regim Tot în , Leontina Mailatescu şi Adina Nanu au pus bazele studiilor de creaţie vestimentară în cadrul Secţiei de Arte Textile, cu alte cuvinte, a luat fiinţă Specializarea Modă în structura Facultăţii de Arte Decorative Începînd cu , durata studiilor în Institut s-a redus la patru ani Din același an, Muzeul Institutului „Nicolae Grigorescu“, inițiat în , a început să funcţioneze efectiv sub denumirea de „Muzeu didactic şi ştiinţific“ Patrimoniul acestuia s-a îmbogăţit permanent prin donaţiile profesorilor şi ale studenţilor În ce privește conducerea Institutului „Nicolae Grigorescu“, s-au succedat, în perioada de care ne ocupăm acum, rectorii: pictorul Petre Dumitrescu-senior ( - ), pictorul Costin Ioanid ( - ), pictorul Alexandru Ciucurencu ( - ) și esteticianul Gheorghe Achiței ( - ) Andrei Cădere Dan Hăulică Un reper deosebit, marcînd o deschidere remarcabilă la nivelul învățămîntului artistic mediu, l-a reprezentat programul experimental propus, implementat și desfășurat la Liceul de Arte Plastice din Timișoara în perioada - Încă din prima parte a anilor ’ au ajuns în acest liceu, ca profesori, tineri printre care Constantin Flondor, Ștefan Bertalan, Bela Szakáts, iar ceva mai tîrziu Viorel Toma, Elena și Doru Tulcan… Au început să fie organizate întîlniri pe teme de actualitate, de pildă estetica informațională sau entropia Important a fost și cursul de bionică, ce era condus de profesorul Eduard Pamfil Bertalan, Flondor și Roman Cotoșman au întemeiat grupul – cercetările grupului, ale membrilor săi erau pe direcții active atunci și în arta internațională: constructivism, cinetism, op art, estetica spațiului urban Tinerii profesori au dezvoltat un interes susținut pentru „gramatica formelor plastice“ și pentru relația acestora cu formele naturale După ce grupul s-a destrămat în urma rămînerii lui Cotoșman în străinătate, Bertalan și Flondor s-au asociat cu profesori și mai tineri, respectiv Doru Tulcan, Elisei Rusu, Ion Gaita și astfel s-a format un nou grup, Sigma În întîlnirile grupului s-au studiat și au fost comentate Caietele pedagogice ale lui Paul Klee, texte de Kandinsky, Itten, Vasarely ori Schoeffer Artiștii-profesori au propus un profil experimental pentru liceul de arte plastice, cu o programă în care se simțeau și influențe dinspre celebra Școală Bauhaus, activă în Germania interbelică și care avea să aducă o mare contribuție la noua pedagogie artistică internațională Liceul experimental de arte plastice din Timișoara, care a funcționat cîțiva ani cu acest statut și a contat mult în formarea unor viitori artiști, exponenți ai generației ’ , precum Iosif Király, Laurențiu Ruță, Valeriu Mladin, punea accentul pe studiul esteticii industriale, al designului Se dorea structurarea unui atelier în care să se poată realiza proiecte de intervenții artistico-ambientale În planul de învățămînt se propunea un curs de „Studiul formei, studiul culorii și forme și structuri spațiale“, corelat cu „Creația formelor utile“ și un „Atelier tehnic“, plus un „Curs de fotografie“ și „Ore interdisciplinare“ Programa a fost acceptată Pentru atelierul de machete și predarea unor noțiuni de arhitectură a fost invitat arhitectul Șerban Sturdza Profesorii lucrau alături de elevi în atelier „Succesul de care s-a bucurat Liceul de Arte Plastice din Timișoara s-a materializat și printr-un film, cu caracter didactic, comandat de Ministerul Învățămîntului Studioului cinematografic «Al Sahia» și realizat în de către regizorul Mirel Ilieșiu O ultimă expoziție de anvergură, la București, în Sala Kalinderu, în , sub genericul «Industrie-Creație-Pedagogie», a prezentat programul său educațional unic, care încerca să facă o legătură între pedagogie, creație, industrie și realizările artistice și educaționale, atît de apreciate în toată țara“ (Ileana Pintilie, în cartea sa Timișoara între tradiție și modernitate Pedagogia artistică în secolul al XX-lea, Editura Fundației Interart Triade, Timișoara, ) Costin Ioanid (rector I A P „Nicolae Grigorescu“ - ), Peisaj (foto Bogdan Bordeianu) Deși România traversa benefica, însă parțiala și temporara liberalizare culturală, unii dintre artiști au ales să părăsească țara, chiar și în această etapă, cei mai mulți din nevoia unei libertăți de expresie cu totul necenzurate, pe orice plan – spiritual, politic, al limbajului plastic Ne gîndim la Paul Neagu, unul dintre cei mai importanți artiști români de după Brâncuși, la Andrei Cădere, apreciat acum drept exponent major al artei conceptuale internaționale, la pictorul Aurel Cojan, la Roman Cotoșman (membru al grupului ), la sculptorul Ion Vlad, Jules Perahim, reprezentant al suprarealismului și al realismului socialist, sculptorul Peter Jacobi și plasticiana lucrînd în artele textile Ritzi Jacobi, neoavangardistul timișorean Diet Sayler, sculptorul Adina Țuculescu… Fenomenul se va amplifica după jumătatea anilor ’ , cînd regimul va „strînge șurubul“ din nou Pe de altă parte, după decembrie , mai mulți dintre membrii „diasporei“ artistice vor reveni de repetate ori în țară, cu expoziții ori pentru a realiza proiecte de artă în spațiul public, vor fi invitați în România să participe la mari expoziții de concept… O privire asupra „liberalizării culturale“ (V) Arta românească în anii și în prima parte a anilor Gheorghe Iliescu-Călineşti, Legenda Dochiei , Parcul Herăstrău Arta monumentală oficială din anii ’ și prima jumătate a anilor ’ a cunoscut o dezvoltare cantitativă remarcabilă, dată fiind importanța pe care i-o acorda regimul, sistemul de propagandă, în vederea modelării ideologice, spirituale a „omului nou“ S-au lansat numeroase comenzi de sculptură și pictură monumentală, chiar de tapiserie bidimensională de mari dimensiuni, pe teme de istorie veche, modernă și contemporană, de ilustrare a realizărilor societății socialiste, portrete ale unor făuritori de istorie sau de cultură românească Sculptura monumentală oficială și sculptura de parc Unul dintre sloganurile vremii, încurajat de discursul politic, însă care a cîștigat teren și în cultura vizuală (a fost chiar un trendinternațional), fie și cu gust utopic la noi, adesea, a fost acela al comunicării extinse dintre știință, tehnologie și artă, dintre urbanism și estetică, întru progresul general Ideea s-a tradus și în comenzi de artă în spațiul public prin care să se realizeze/amplifice ambientarea estetică a orașelor (printre exemple se regăseau și cele de artă abstractă, cu calități pur decorative) Un reper notabil l-a constituit campania în acest sens pusă în operă în cartierul Țiglina din orașul Galați, în prima jumătate a deceniului al șaptelea: în - , mai mulți artiști au executat pe pereții noului Complex Comercial al cartierului ori pe cei ai unor blocuri o serie de lucrări, mai ales mozaicuri, de certă valoare – pe multe dintre ele, o serie de nefericite schimbări „urbanistice“ ulterioare, mai ales în ultimele trei decade, ori pur și simplu neglijența le-au degradat sau chiar le-au distrus Au lucrat aici, pe teme ce țineau de civilizație, cultură, folclorul gălățean, fauna și flora Dunării, artiștii Pavel Codiță, Virgil Almășanu, Ion Bitzan, Patriciu Mateescu, Constantin Crăciun, Mihai Danu, Jules Perahim, G Freiberg Operele erau mărturii ale desprinderii stilistice (în sensul modernizării viziunii, al sintezei formale), într-o anume măsură și tematice, de realismul socialist În aceeași ordine de idei, a valorificării raporturilor între știință, tehnologie și artă, să amintim că, în anii în care, prin succesele sale pedagogice și ingeniozitatea, modernitatea proiectelor sale, Liceul de Arte Plastice din Timișoara și programul lui experimental stîrneau deja un interes național, instituția de învățămînt artistic a avut unele colaborări cît se poate de interesante, în prima parte a anilor ’ , finalizate împreună cu întreprinderea de corpuri de iluminat Elba – de exemplu, Primăria Timișoarei a solicitat un proiect de reclame luminoase pentru centrul orașului, iar profesorul și artistul Constantin Flondor, conducînd echipa formată, a lucrat împreună cu elevii: s-a pornit, pentru găsirea soluțiilor, de la studiul poliedrelor regulate din tuburi metalice, care erau prevăzute cu cîte un bec la fiecare îmbinare George Apostu şi tabăra de la Măgura Buzăului Sculptura monumentală oficială în deceniul și jumătate pe care îl studiem acum, mai ales cea comemorativă cu privire la evenimente sau personaje ale trecutului, dar și cea menită a fixa în conștiința publică succese și idealuri ale noii orînduiri, aveau să-și amplaseze reperele în numeroase localități ale României – o orientare limpede în legătură cu aceste fapte artistice, dar și cu privire la pictura monumentală în diverse tehnici, la tapiseria de comandă socială ori la sculptura de parc, din perioada anilor ’ -’ , oferă volumul lui Mircea Grozdea Arta monumentală contemporană, Editura Meridiane, București, Sculptura românească a trecut prin schimbări importante în anii ’ -’ , pe traseul valorificării formale a sugestiilor preluate din zona artefactelor populare, „revelație“ facilitată de redescoperirea lui Brâncuși, acesta fiind el însuși un punct de sprijin pentru mutația în discuție S-au adăugat un gust extins pentru „primitivism în arta modernă“ al tinerilor sculptori români în perioada liberalizării culturale, atracția pentru sculptura prin cioplire în lemn sau piatră – tot o consecință a prețuirii civilizației rurale și a lui Brâncuși Această „schimbare la față“ a plasticii noastre, avîndu-l ca deschizător de drumuri pe George Apostu, e vizibilă mai ales în sculptura de simpozion ce debutează în prin tabăra de la Măgura Buzăului, iar ceva mai devreme în unele sculpturi de parc din a doua jumătate a anilor ’ sau, puțin și mai înainte, la o lucrare de expoziție a lui Apostu, Fetița cu păpușa ( ), inspirată și de arta egipteană, și de Brâncuși Transformarea în discuție, se poate spune într-o altă formulare, este și dinspre figurativ către abstract Relaxarea realismului Sculptura monumentală de comandă socială pe teme istorice, culturale și social-politice s-a distanțat și ea de arta oficială anterioară, însă într-un registru mai restrîns decît cel descris în rîndurile de mai sus, adică în unul în care constante au rămas aderența la figurativ, la un realism de bază altoit uneori cu o componentă clasicizantă sau cu discrete elemente de retorică romantică Sculptura prin modelaj și turnare, bronzul, au continuat să fie o tehnică și un material favorite pentru plastica oficială de for public, dar s-a optat și pentru piatră ori alte materiale, pentru taille directe Idealizarea ca figură de stil îngroșată, distorsionînd realismul, apăsat uneori în anii ’ și de un descriptivism fotografic retoric – trăsături ale realismului socialist în sculptură – se restrînge, se dizolvă, fără ca „moartea“ acestei specii de realism să fi fost declarată Realismul plasticii monumentale a început să se relaxeze, să se nuanțeze, a căpătat uneori nuanțe poetice, metaforice Unii artiști au introdus o componentă expresionistă, uneori accentuată, în reprezentare, iar sinteza formală (în unele cazuri cu influențe folclorice), cîteodată chiar o tendință de geometrizare au cîștigat la rîndu-le teren Propunem cîteva exemple de sculptură de for public din anii ’ (inclusiv unele, puține, atinse de prelungirile realismului socialist) și din prima jumătate a decadei următoare: Balerinele de Patriciu Mateescu, , bronz, Galați; Eminescu de Gheorghe D Anghel, , bronz, București; Neagoe Basarab de Doina Lie, , piatră, Curtea de Argeș; Mihai Viteazul (ecvestră) de Oscar Han, , bronz, Alba Iulia; Lupeni ’ de Ion Irimescu, , bronz, Lupeni; Școala Ardeleană de Romul Ladea, , bronz, Cluj; Electrificare de Constantin Popovici, , metal inox, Barajul de la Vidraru, Argeș; Neptun de Silvia Radu, , marmură, stațiunea Neptun; de Naum Corcescu, , bronz, București; Mircea cel Bătrîn(ecvestră) de Ion Jalea, , bronz, Tulcea; Ion Andreescu de Paul Vasilescu, , bronz, Buzău; Sfatul bătrînilor de Vida Geza, , piatră, Baia Mare; Gărzile patriotice de Iulia Oniță, , piatră, Drobeta-Turnu Severin; Monumentul lui Ștefan cel Mare(ecvestră) de Mircea Ștefănescu, , bronz, Podul Înalt, Vaslui; Horia, Cloșca și Crișan de Ion Vlasiu, , bronz, Cluj; Mihai Eminescu de Ovidiu Maitec, , bronz, Cluj În Parcul Herăstrău (astăzi Parcul Regele Mihai I al României) din București, care are și lucrări realizate în prima parte a secolului al XX-lea, și în care spre mijlocul anilor ’ apăruseră mai multe busturi, portrete în abordare realist-clasicizantă, nu departe de realismul socialist uneori, ale unor reprezentanți ai culturii românești și universale, au fost amplasate, în a doua jumătate a anilor ’ și în prima parte a deceniului următor, sculpturi noi care constituiau tot atîtea dovezi concrete, public vizibile, ale schimbărilor conceptuale și stilistice prin care plastica noastră se îndepărta de realismul socialist și descoperea identitatea nuanțată a unei tendințe „arhaizante“, se întorcea spre stilizările artei populare ori spre sinteza brâncușiană ca surse pentru croirea unei modernități proaspete și astfel opțiunea pentru abstract se contura drept o consecință firească a acestui proces Iulia Oniță a creat o reprezentare figurativ-simbolică, stilizată, a Arhitecturii, înscrisă într-o sugestivă compoziție piramidală (piatră, ) Ioana Kassargian a concentrat plastic imaginarul Baladei Mioriței (piatră, ) și a stabilit raporturi armonioase între volumele a căror definire sintetică trimite spre arta populară și valențele ei decorative În au fost realizați, în inox, Pescărușii Gabrielei Manole Adoc, lucrare ce sugerează în forme simple, abstractizate, dinamica zborului Ion Lucian Murnu a tradus sintetic în limbaj vizual Făt Frumos din lacrimă de Mihai Eminescu, lumea de forme ce definește această operă în basorelief și altorelief amintind atît de arta populară, cît și de ilustrația de carte din timpul deceniului șapte al secolului trecut (Făt Frumos, , piatră de Albești) Silvia Radu și-a extras tema – Legenda Meșterului Manole – din mitologia românească și a recurs la o inspirată soluție compozițională, comprimînd pseudonarativ povestea și aplicînd totodată o concentrare poetică formelor ( , piatră) Ion Irimescu i-a dedicat lui Brâncuși o compoziție statuară, personajul omagiat avînd simplitatea unei sculpturi-coloană, plasată sub un fel de arc de triumf cu motive ce trimit la Coloana din Tîrgu Jiu (piatră, ) Prin Legenda Dochiei (piatră), Gheorghe Iliescu-Călinești s-a înscris în tendința arhaizantă mai sus amintită, chiar am spune că s-a apropiat de „vitalismul“ promovat de Henry Moore – prin elementele lucrării se creează o interesantă relație ambiguă între reprezentațional și abstract Unul dintre basmele lui Ion Creangă l-a inspirat pe Constantin Foamete, autor al ansamblului Fata babei și fata moșului (piatră), artistul fiind stimulat în abordarea formală atît de stilizările artei populare, cît și de sintezele brâncușiene Ion Vlasiu s- a apropiat de personalitatea celui mai mare povestitor român cu evidentă empatie, ritmînd ludic suprafețele și volumele, abordînd cu fermitate planurile, fapt definitoriu pentru sculptura sa (Ion Creangă și copiii, , piatră) O privire asupra „liberalizării culturale“ (VI) Arta românească în anii și în prima parte a anilor Simpozioanele („taberele“) de sculptură au constituit un remarcabil reper identitar al artei contemporane românești în anii ’ -’ ai secolului al XX-lea Existența taberelor s-a perpetuat și după , însă nu a mai avut aceeași forță și relevanță Sculptura de simpozion Simpozioane de sculptură au ființat, se organizează și în alte țări europene ori în alte părți ale lumii, însă la noi fenomenul a avut, în intervalul de timp menționat, o amploare deosebită, cu mai multe prezențe pe harta țării, iar prin succesiunea edițiilor s-au format în România adevărate „muzee în aer liber“ (Ion Frunzetti) – din păcate, neglijența din ultimele cîteva decenii a autorităților a favorizat deteriorarea gravă a stării de conservare a unora dintre situri și lucrări Mutațiile din sculptură, petrecute în epoca liberalizării culturale și menționate mai sus, au avut cea mai extinsă, chiar spectaculoasă ofensivă, în contextul acestor simpozioane: „…experiența din România a simpozioanelor de vară în aer liber face ca enorma producție în piatră și lemn să constituie o ocazie privilegiată a circulației ideilor și formelor, o rețea de proiecte mereu mai contaminate unele de altele Taberele de sculptură, adevărate comunități (falansteriene) ale României artistice neoficiale, ambianțe ale unui folclor cu genuine elanuri se lasă azi contemplate ca o groapă persană a sculpturii românești în care a fost basculată de asiatismul postbelic și din care timpul selectează tot mai sever gemele acestei experiențe de emancipare din ambianța anaerobă a artei oficiale obsedate maniacal de figurarea grandilocventă a istoriei“ (Coriolan Babeți, în catalogul participării românești la Bienala de la Veneția, ediția centenară, din ; expoziția de grup, curatoriată de către Dan Hăulică și Coriolan Babeți, s-a intitulat Moștenirea lui Brâncuși în România: de la tăietura directă la sculptura mentală - ) Am putea spune, în altă formulare, că arta alternativă românească a avut, în taberele de sculptură din anii ’ -’ , o expresie consistentă Fără o tematică impusă Taberele de sculptură erau destinate participării prioritare a proaspeților absolvenți ai secțiilor de sculptură din învățămîntul artistic superior Lucrau în simpozioane și reprezentanți ai altor generații, după cum au fost și cazuri în care un plastician a fost prezent în cîteva ediții ale aceleiași tabere Aceste reuniuni lucrative ale sculptorilor (vara era îndeobște anotimpul lor) nu erau tutelate de o tematică impusă, ceea ce marca o diferență semnificativă față de arta monumentală oficială Pe de altă parte, trebuie menționat că taberele de sculptură erau organizate de Uniunea Artiștilor Plastici, cu sprijinul autorităților locale Mircea Spătaru, grup sculptural ambiental, , Casa Radio, Cluj În funcție de materialul de lucru ce exista în zona în care se desfășura simpozionul, se stabilea identitatea acestuia: sculptură în piatră, în lemn, în metal Revista Arta a fost „cronicarul“ cel mai fidel și substanțial al „Acțiunii Tabere“; membri ai redacției sau colaboratori se deplasau la finalul edițiilor în diversele locații și, ulterior, publicau în revistă comentariile lor, din care nu lipseau accentele critice (uneori, în Arta apărea și consemnarea cîte unei mese rotunde de bilanț al unui an de „tabere“) De exemplu, înArta, nr / , sub genericul „Tabere de sculptură ’ “, au fost publicate cronici despre simpozioanele de la Măgura, piatră (Andrei Pintilie), Hobița, piatră (Ana Maria Covrig și Nina Stănculescu), Căsoaia, piatră (Călin Dan), Săliște, lemn (Alexandra Titu), Brăila, piatră, metal (P Frâncu) Doru Covrig, Pom , Acum ne referim doar la „pionieratul“ simpozioanelor de sculptură în aer liber, adică la prima jumătate a anilor ’ Prima și cea mai cunoscută dintre tabere a fost aceea de la Măgura Buzăului (este numele localității de unde provenea piatra ca material de lucru, aflată aproape, de altfel, de spațiul propriu-zis de creație, și anume comuna Tisău) Inițiatorul simpozionului a fost sculptorul Gheorghe Coman și s-a propus organizarea a ediții anuale (s-a onorat pînă la capăt promisiunea), prin care să fie omagiate cele secole de la prima atestare documentară a Buzăului În fiecare an, sculptori lucrau aici în lunile august-septembrie Blocurile de piatră se repartizau prin tragere la sorți, fiecare artist își alegea locul și lucrarea finalizată se integra „muzeului“ în aer liber în devenire/expansiune Tabăra de la Măgura Buzăului Anul debutului taberei de la Măgura a fost , iar la ediția inaugurală au participat: George Apostu, Liana Axinte, Aurelian Bolea, Cristian Breazu, Mihai Buculei, Gheorghe Coman, Lehel Domokos, Nicolae Ghiață, Bata Marianov, Laurențiu Mihail, Nicolae Mira, Grigore Patrichi, Nicolae Roșu, Daniel Suciu, Napoleon Tiron, Adina Țuculescu La Măgura se poate vedea, pășind printre lucrări, o istorie concentrată a sculpturii românești din deceniile opt și nouă ale veacului trecut, reprezentată prin majoritatea numelor semnificative ale epocii și prin opere valoroase Puține țări dispun de un patrimoniu de sculptură în aer liber atît de bogat ( de lucrări) și atît de important, amplasat într-un peisaj de o frumusețe aparte Sculptura de simpozion reprezintă o încercare specială pentru orice plastician, și mai ales pentru unul tînăr, iar mulți dintre participanții de la Măgura erau, așa cum am menționat deja, proaspeți absolvenți Sculptura în aer liber trebuie să aibă o relație specială cu spațiul înconjurător, conceptul de la care se pornește ar trebui să țină seama de acest raport, să fie creată o armonie între universul formal al piesei și environment-ul ei Cu alte cuvinte, o lucrare de simpozion ar trebui gîndită altfel decît una de atelier Idealul acesta a fost uneori respectat, alteori nu, iar chestiunea cu pricina revenea și în cronicile de tabără din Arta, referitor la Măgura sau la alte simpozioane Componenta arhaizantă, modelul brâncușian (regăsit mai profund, în miezul lucrurilor, ori deranjant superficial, în planul formal al lucrărilor), procesul de abstractizare parțial ori complet realizat își indică prezența atunci cînd este studiat în detaliu ori în ansamblu corpusul lucrărilor de la Măgura Figurativul nu dispăruse cu totul, unii autori i-au rămas fideli chiar și atunci cînd direcția abstractă devenise dominantă În ediția inaugurală, George Apostu a cioplit o variantă din seria Tatăl și fiul – titlul piesei de la Măgura, așa cum apare în catalogul expoziției George Apostu Sculptură-desen, organizată la sfîrșitul anului de către Mihai Oroveanu, bunul prieten al sculptorului, la Galeriile Etaj / din Teatrul Național București, este: Tată cu Fiu; la ediția din artistul a realizat Tați și Fii și Lapone Este remarcabil gradul de esențializare a formei la care ajunge Apostu, o formă încărcată simbolic, precum și faptul că autorul intră în rezonanță cu Brâncuși prin raportare la spiritul artei acestuia, nu la litera ei George Apostu, Tată cu Fiu , , piatră, Măgura (foto Mihai Oroveanu) Tabăra de la Arcuș, de sculptură în lemn, piatră și metal, a avut șapte ediții și s-a desfășurat în anii - În au participat: Iuliana Turcu, Dan Covătaru, Elena Hariga Avramescu, Ion Deac Bistrița, Tiberiu Bențe, Nicolae Enea, Grigore Patrichi Smulți, László Hunyadi, Ingo Glass, Gheorghe Turcu Discursul abstract aducea dominanta stilistică a ediției inaugurale, artiștii au lucrat în unul sau altul din cele trei materiale puse la dispoziție Măgura și Arcuș au fost, pînă la jumătatea anilor ’ , reperele care au reprezentat epopeea simpozioanelor de sculptură în aer liber din România Mai mulți dintre plasticienii participanți, pe atunci tineri, adesea chiar debutanți, au devenit cu timpul nume de referință ale sculpturii românești, ceea ce conferă și mai multă importanță lucrărilor împlinite de ei în aceste simpozioane Sculptura Cîteva suplimentare considerații generale și particularizări Anii ’ au adus în sculptura românească o întîlnire interesantă a generațiilor Pe de o parte sînt artiștii formați în perioada interbelică sau chiar mai devreme, unii dintre aceștia avînd și studii la Paris, Roma sau München, Budapesta, iar ca modele directe sau prin intermediari, printre alții, pe Bourdelle ori Maillol, însă ei au fost nevoiţi să facă față și presiunii realismului socialist, iar cîțiva chiar l-au reprezentat în primele rînduri (o perioadă) Pe de altă parte, vorbim despre plasticienii care fac parte din primele promoții ale noului sistem pedagogic, instituit în , care au fost instruiți de reprezentanți ai generației interbelice, însă lecția de atelier a acestora din urmă, din cauza contextului politic, a trebuit să fie anvelopată în învelișul ideologic dogmatic al realismului socialist, timp de mai bine de un deceniu după , anul expoziției Flacăra Din fericire, odată cu „regăsirea“ lui Brâncuși, dublată de valorificarea unui nou izvor, al artei populare, și de un interes ramificat pentru „arhaic“ în forjarea unei modernități ce va fi remarcată și pe plan internațional, sculptura noastră a intrat într-o nouă etapă, în care și contactul cu fenomenul contemporan artistic internațional avea să beneficieze de o intensificare, mai bine zis, de o normalizare, ce-i drept, parțiale Realismul socialist se va regăsi, în grade și ipostaze diverse, în lucrări aparținînd unor artiști reprezentînd ambele grupuri de generații Alegem două exemple mai speciale: Monumentul V I Lenin, , bronz, Piața Scînteii (azi Piața Presei Libere) din București, reper tîrziu al realismului socialist, este opera lui Boris Caragea, sculptor format în perioada interbelică, cu Frederic Storck, Oscar Han și Dimitrie Paciurea, influențat la începuturi și de Bourdelle, de Meštrović; a avut o carieră meritorie ca profesor, printre studenții săi numărîndu-se Constantin Popovici și Grigore Minea (promoția ), Mihai Buculei, Napoleon Tiron (promoția ), Neculai Păduraru (promoția ), iar în anii ’ a fost șef al Catedrei de sculptură la Institutul „Nicolae Grigorescu“ Andrei Szobotka își încheie în studiile la proaspăt înființatul Institut de Arte Plastice „Nicolae Grigorescu“ și este numit în același an asistent al profesorului Ion Lucian Murnu, iar ulterior lector la Catedra de desen; în prima parte a traseului său de creație, Szobotka a fost unul dintre exponenții majori ai realismului socialist, de referință în acest sens fiind lucrarea Se naște o idee, bronz, , a cărei compoziție aduce aminte întrucîtva și de Gînditorul lui Rodin Gheorghe D Anghel, ce luase lecții cu Paciurea la București, și-a continuat formația la Paris, între și , la École des Beaux-Arts, dar și în muzee A fost atras de vechea sculptură franceză și totodată de modelajul lui Rodin, a vizitat atelierul lui Brâncuși, însă faptul nu i-a influențat opera Aceasta a fost una a marilor sinteze, între realism, clasicism și romantism Esențială este dimensiunea spirituală a portretelor sale, impresionează ipostazierea frontal- hieratică: Monseniorul Vladimir Ghika (Cărturarul), (varianta în ghips), bronz, București, Theodor Pallady, , bronz Pentru Ion Vlasiu, deși modelajul reprezintă una dintre opțiuni, „modul privilegiat de expresie rămîne de-a lungul întregii sale cariere artistice cioplitul în piatră sau lemn, înţeles nu doar ca tehnică, ci în spiritul ideilor timpului, ca o cale de acces la sensurile primordiale ale materiei“, afirmă Ioana Vlasiu în Dicţionarul sculptorilor din România: secolele XIX-XX, Institutul de Istoria Artei „George Oprescu“, Ioana Vlasiu (coord ), vol , Editura Academiei Române, București, Există abordări diferite ale figurativului în opera lui Vlasiu, expresionismul alternează cu geometrizarea, dar există și tentația profundă a abstracției, tot ca expresie a „voinței de artă“ Densa și destul de scurta carieră artistică a lui George Apostu, desfășurată de la începutul anilor ’ p\nă în , c\nd a murit la Paris, și-a derulat cele dintîi episoade în perioada de care ne ocupăm acum După primele tatonări, sculptorul a stîrnit atenția prin personala de debut deschisă în grădina din fața Casei Ziariștilor din București, expoziția fiind introdusă publicului la vernisaj de Petru Comarnescu și în catalog, de textul lui Dan Hăulică, „Piatra care visează“; între lucrările prezentate erau Fetița cu păpușa și Domnița Ralu Apostu s-a impus destul de repede și pe plan internațional, în Franța – a expus la Paris, în cadrul Bienalei tinerilor sculptori din , Tată și fiu, lemn, – și în Belgia, prin participarea la Bienala de sculptură în aer liber din Parcul Middelheim, Anvers ( ), un simpozion de prestigiu În cadrul simpozionului de la Grenoble, oraș care se pregătea pentru Olimpiada de iarnă din , a cioplit în piatră de Provence, în , primul său ansamblu monumental, adică trei lucrări din ciclul Tată și fiu În a avut o a doua expoziție personală la Galeria Raymond Cazenave din Paris (prima fusese în ) În timp au început să apară și alte serii importante ale artistului: Fluturii, de inspirată viziune postbrâncușiană, ce valorifica și sursa de inspirație a artefactului popular (în a realizat ansamblul monumental Fluturi, în bronz, la Costinești) și Laponele Este interesant că, pentru un timp, arta lui Apostu a fost agreată și de oficialități, fiind prezentă în mari expoziții colective în țară, uneori chiar și tematice – artistul nu a lucrat doar pe direcția abstractizării, din ce în ce mai împlinite, ce păstra însă trimiterea la o idee, la o formă care făcea legătura cu realitățile esențiale, ci, cîteodată, se întorcea la exercițiul figurativului esențializat (Tors, piatră, , Sportivă, lemn, ) Modernitatea și originalitatea expresiei sale plastice erau genuine în ambele situații Și a mai contat ceva: ascensiunea rapidă a lui Apostu a avut loc în segmentul de timp al liberalizării culturale, iar aprecierea de care s-a bucurat de la început creația acestuia în Occident aducea un cîștig de imagine „la export“ artei românești, ceea ce nu putea fi ignorat, ci dimpotrivă, de „aparatul“ cu responsabilități în zona culturii și a ideologiei Gheorghe Iliescu-Călinești este la rîndul său inscriptibil în filiația postbrâncușiană și reprezentativ printre sculptorii care s-au inspirat din lumea folclorului, a artefactului popular, dar s-au hrănit și din filonul mai amplu arhaizant Materialele favorite i-au fost lemnul și piatra, rareori, pentru unele sculpturi de for public folosind și bronzul Cornel Medrea i-a fost profesor la Institutul „Nicolae Grigorescu“, în anii ’ Sculptura abstractă cu valențe simbolice a definit în bună parte universul său de creație, două dintre temele favorite fiind zborul și geneza/germinația Între artiștii care au absolvit studiile la începutul anilor ’ (la clasa lui Boris Caragea) se numără și Vasile Gorduz și, așa cum notam mai sus, ne pare a fi fost influențat în prima lui perioadă de creație nu doar de modelul brâncușian, ci și de lumea de idei și forme a lui Henry Moore – ne referim, de pildă, la lucrarea pentru spațiul public: Legendă, , piatră, Olănești-Vâlcea Opera lui Gorduz avea să cunoască alte orientări și o complexitate tot mai mare încep\nd cu anii ’ Artistul a fost și profesor la instituția de învățămînt artistic superior din București, cu o contribuție importantă după Paul Vasilescu a fost coleg de promoție la Institutul „Nicolae Grigorescu“ cu Vasile Gorduz (absolvenți în ) și de atunci a început o îndelungată carieră didactică, de mai multe decenii, continuată și după Paul Vasilescu a avut o contribuție semnificativă la înnoirile aduse sculpturii monumentale oficiale cu tematică istorică și culturală în anii ’ -’ , prin îndepărtarea de o reprezentare descriptiv detaliată și prin recursul la o volumetrie simplificată, aproape geometrizată, dublată de o atitudine mai rezervată a personajului (Ion Andreescu, , Buzău, bronz), sau la o volumetrie supusă unui modelaj vibrat, ușor impresionist (Petru Mușat, , Suceava, bronz) Basarab I ( , Curtea de Argeș, bronz) duce mai departe cercetările plastice ale monumentului din și se ajunge chiar la o notă stilistică expresionistă Distanțarea cea mai mare a sculptorului de tiparele plasticii monumentale oficiale de pînă în deceniul al șaptelea se produce însă la realizarea unei opere ceva mai timpurii, în prima parte a liberalizării culturale: Stejarul din Borzești, , Onești, piatră, este un grup statuar la care gradul de „erodare“ a figurativului către abstract e destul de avansat Să mai adăugăm că artistul începe să lucreze la una din cele mai longevive serii din opera sa, Maternitate, încă din anii ’ , aceasta fiind o serie în care fragmentarea și abstractizarea antropomorfului sînt abordate într-o cheie de-a dreptul barocă Napoleon Tiron a fost în anii unul dintre cei mai cosecvenți adepți ai abstracției – a se vedea și contribuțiile sale în taberele de sculptură: Măgura (anul absolvirii studiilor la Institutul „Nicolae Grigorescu“), , Arcuș Formele geometrice și organice pe care le concepea și realiza din lemn sau alte materiale păreau să se constituie într-un fel de apologie a fragmentului ce se putea supune însă unei logici a combinatoriului și integra unui întreg; ulterior, în anii , din fragmentul/modulul abstract aveau să se compună ansambluri ale unui figurativ antropomorf esențializat Paul Vasilescu, Ion Andreescu, , bronz, Buzău Mircea Spătaru și-a început cariera artistică la Cluj, unde a avut o contribuție importantă, în anii - , la deschiderea orizontului de pedagogie artistică la Institutul de Arte Plastice „Ion Andreescu“ (efort depus împreună cu Ana Lupaș) Prima sa lucrare pentru spațiul public a fost ansamblul sculptural ambiental de la Casa Radio din Cluj ( ), un grupaj de forme împlinit în cheia stilistică a abstracției Abia la sf\rșitul anilor ’ artistul realizează prima sa statuie comemorativă: „Nicolae Bălcescu“, bronz, , Cristuru Secuiesc, prin care augmentează ieșirea din canon, asemenea lui Paul Vasilescu ori Constantin Popovici Mircea Cărtărescu: „Am o mare stimă pentru oamenii care își fac datoria civică“ VIDEO:Tamás Gáspár Miklos în dialog cu Simion Buia Idei în Agora Gregory Claeys în dialog cu Sorin Antohi Idei în Agora Vintilă Mihăilescu în dialog cu Sorin Antohi O privire asupra „liberalizării culturale“ (VII) Arta românească în anii și în prima parte a anilor Ne-am referit deja la unele repere importante, precum „metoda realismului socialist“ și diferențele față de aceasta în realitatea picturii realist socialiste à la roumaine, ne-am referit la semnele de schimbare din pictura pe teme istorice în expoziția din , la șocul pozitiv și „împrimăvărarea“ provocate de retrospectiva Ion Țuculescu din , unda ei de influență (componenta expresionistă) atingîndu-i și pe artiștii Școlii de la Poiana Mărului, inițiată de Horia Bernea la mijlocul anilor ’ și fiind cel mai activă în anii ’ -’ Florin Niculiu, Bijuteriile mării , către Georgeta Năpăruș, Cămașă , Catul Bogdan, Portret în gri , Catul Bogdan, Portret în gri , Corneliu Baba, Scenă de gen , Ion Bitzan, Steagul victoriei , Incursiuni în pictura din perioada liberalizării culturale Pictura a avut prezențe marcante, înnoitoare, după cum am menționat, și în expozițiile din galeriile cu existență efemeră Amfora, Apollo, Galeria Nouă ( - ), sau în sala de la subsol a Galeriei Orizont, tot din București, sală oferită de UAP Atelierului (Cenaclul Tineretului) și care și-a păstrat această destinație pe parcursul anilor ’ Am identificat anterior participarea unor pictori români la Bienala venețiană și succesul pe care l-a avut acolo retrospectiva Ion Țuculescu, în Pe de altă parte, am numit și cîteva dintre expozițiile tematice oficiale din intervalul de timp la care ne raportăm acum, expoziții a căror gazdă era de obicei Sala Dalles Pictura oficială și-a modificat datele identitare în funcție de schimbările ideologice și de repercusiunile culturale ce au decurs de aici, iar ceea ce a fost în primul rînd privit din noi perspective a fost însuși conceptul de realism Consecințele acestei atitudini aveau să afecteze nu numai arta oficială, ci în general pictura românească și celelalte limbaje artistice tradiționale Magda Cârneci notează în volumul său deja menționat că „adesea, introducerea unor inovații vizuale în expozițiile publice pare să aibă loc mai întîi în opere «cu temă» și abia după aceea în opere fără subiect impus“ (Artele plastice în România…, Editura Polirom, ) Autoarea se referă în context cu prioritate la utilizarea fotografiei ca metodă, să spunem, de „certificare“ a realului în cazul unor tablouri cu subiect istoric și politic, metodă inspirată de o tehnologie aplicată de Robert Rauschenberg (și adaptată cu ajutorul unor soluții locale), artist american laureat la Veneția în și care, ne amintim, îl impresionase pe Ion Bitzan la acea ediție a bienalei Bitzan, pe culoarul alternativ al vocabularului artistic Andy Warhol a ridicat serigrafia la rang de tehnologie emblematică pentru arta pop – ne referim la o tehnică de lucru ce permitea multiplicarea serială a imaginii, serializare care constituia, de fapt, un efect vizual în acord cu pop culture și consumerismul, însă care își făcuse deja intrarea în arta contemporană prin intermediul minimalismului din sculptura americană Bitzan a utilizat imaginea fotografică preluată din presă în pictura sa oficială, mărind-o la epidiascop, reproducînd- o pe pînză și restructurînd-o apoi cu tușe de culoare Pe de altă parte, același artist, navigînd pe culoarul alternativ al vocabularului artistic, a folosit serializarea (doar ca „investiție“ estetică) cu variațiuni în grafica lui abstractă, în compozițiile figurative pe hîrtie în care a utilizat serigrafia (anii ’ ), a recurs la sistemul grilei și a construit colaje, asamblaje, a lucrat cu/mai ales a creat, obiecte – toate acestea îl fac „recognoscibil“ și în „lectură“ internațională, din plurală perspectivă: minimalism, neo-dada, pop art, chiar și arte povera, „înnobilată“ estetic, artă conceptuală; ne referim la fapte și trăsături artistice care aveau să se dezvolte în creația lui Bitzan începînd de la jumătatea anilor ’ și în următoarele decenii, ajungîndu-se, în anii ’ , și la ample instalații Revenind la arta oficială a lui Bitzan, integrarea în pictură a fotografiei era făcută, mai ales la nivelul portretelor cuplului conducător, și tot mai frecvent în anii ’ -’ , prin tușe-hașuri scurte, compunînd umbre și lumini colorate, trimițînd, am spune, la neoimpresionism și amestecul optic E important să adăugăm că aceste portrete erau „de aparat“, manipularea începînd chiar în imaginile de presă, iar efectul de „compus“, de artificial, era sporit de contextul în care ieșeau în prim-plan portretele: adesea, o asamblare de „micro-realități“ ale actualității socialiste, culese din momente și situații diferite, întregul compozițional al tabloului trebuind să fie o efigie a „epocii de aur“ și a ctitorilor ei… Pînă să se ajungă la asemenea lucrări epopeice, de mari dimensiuni (unele realizate împreună cu Vladimir Șetran) din deceniul al nouălea, pictura tematic oficială a lui Ion Bitzan a trecut prin cîteva etape stilistice Există exemple în care acest artist extrem de dotat și totodată avînd o cultură vizuală remarcabilă, pe care știa să o valorifice creativ, a apelat, chiar în compoziții dedicate construcției socialismului, la întîlnirea între figurativ și abstract, inspirat probabil, între altele, de arta de avangardă rusească pusă în slujba Revoluției bolșevice din octombrie – în tabloul Steagul victoriei, , apar destul de clare ecouri din suprematismul lui Kasimir Malevici, Bitzan înlocuind pătratul negru cu unul roșu, devenit steag În unele portrete fără conotație politică din prima parte a anilor ’ , artistul a realizat o sinteză formală cu discret iz primitivist și „respirând“ o monumentalitate neostentativă Totodată, să remarcăm suprafețe tratate în „cheie“ abstract lirică în unele peisaje urbane ori existenţa unor compoziții dominate de arhitectura blocurilor și care trimit, am spune, către minimalism Mai mult decît utilă pentru „revizitarea“ operei acestui autor de o importanță majoră în arta românească a ultimei jumătăți de secol a fost expoziția Prizonierii Avangardei O retrospectivă Ion Bitzan, - , organizată la MNAC și curatoriată de Călin Dan, secondat de Sandra Demetrescu Înlocuirea realismului socialist cu alte variante de realism, în pictura oficială de comandă socială și dincolo de aceasta, în pictură în general, începînd din anii , a acoperit cea mai mare parte din cîmpul de creație definit prin acest limbaj artistic S-a format treptat și o a doua cale, cea a picturii abstracte, pe parcursul aceluiași deceniu al șaptelea Cîțiva dintre cei care au accesat des pictura oficială cu temă dată (istoria „revoluționară“ a PCR ori șantierele patriei erau două dintre temele cele mai frecvente și utile propagandei) în anii ’ au fost Titina Călugăru, Tiberiu Krausz, Gheorghe Labin, Ștefan Szönyi, cu opțiuni stilistice care aduceau o renunțare la canonul realist socialist propriu-zis Szönyi, influențat în prima fază a studiilor, la Timișoara, de Iuliu Podlipny, a fost marcat apoi de personalitatea artistului revoluționar Leon Alex, iar stilistic de Noua Obiectivitate și de expresionism; avea să devină mai tîrziu unul dintre exponenții majori ai realismului socialist, de care s-a îndepărtat în anii ’ și a optat, chiar în lucrările „angajate“, pentru un figurativ sintetic, reformulat în notă modernistă (cu rezonanțe postcubiste uneori) și definit de o monumentalitate care a caracterizat întotdeauna arta lui Ștefan Szönyi Profesorii Baba şi Ciucurencu Lucian Grigorescu, Marius Bunescu, Henri Catargi și alții revin mai evident ca în anii anteriori, inclusiv în compozițiile lor de artă angajată, la soluțiile plastice întru care se formaseră ori consacraseră, cele ale realismului interbelic, cele de sorginte impresionistă-postimpresionistă, cézanniană Corneliu Baba și Alexandru Ciucurencu sînt două repere aparte, ei constituind și modele pedagogice pentru numeroase promoții de studenți ai Institutului „Nicolae Grigorescu“, din anii ’ pînă la sfîrșitul anilor ’ Cei doi artiști erau semnificativ diferiți unul de celălalt prin formație, viziune plastică și modul de a funcționa ca profesori, aveau fiecare o personalitate puternică și opera ambilor are o importanță majoră în istoria artei românești postbelice În formarea lui Corneliu Baba, un rol esențial a avut Nicolae Tonitza, dar și aplecarea sa către valorile clasice ale artei europene, de la cele ale Renașterii și Barocului la Goya, prețuindu-i special pe doi dintre reprezentanții Secolului de Aur (secolul al XVII-lea) olandez și spaniol, Rembrandt și Velázquez Concepția artistică a lui Baba a avut în centrul ei Realismul, hrănit de rădăcinile menționate și, așa cum spunea Ion Frunzetti la un curs al său, pictura lui era „plastică“, mizînd pe soliditatea formei și pe raportul închis-deschis, pe clarobscur, în definirea cromaticii Tipul de viziune pe care l-am menționat s-a instalat de la începuturi, atunci avînd și o ușoară notă de arhitecturare cézanniană a formei, a trecut prin perioada realist socialistă fără majore compromisuri stilistice (mai puțin o oarecare rigidizare și accentuarea detalierii), însă cu unele compromisuri tematice, apoi și-a continuat traseul Realismul lui Baba a rămas oarecum atemporal, însă a căpătat o notă dramatică atunci cînd artistul, adîncind analiza condiției umane, tema esențială a operei sale, a descoperit, începînd din anii ’ , și partea mai întunecată a acesteia, îndoiala, suferința, teama, grotescul, tragicul (seriile Arlechin, Spaima, Regele nebun – mai ales aceasta din urmă a dus la răcirea relațiilor dintre artist și autorități) O altă temă derivînd din interesul pentru existența omului a fost viața și figura țăranului, avînd ca rezultat opere marcante încă din anii ’ Se poate afirma, pe de altă parte, că Baba a fost unul dintre cei mai importanți portretiști români din a doua jumătate a veacului al XX- lea Pedagogia lui a fost una deschisă, insistînd și asupra formării studentului ca om, nu doar ca artist; Baba a încercat să stimuleze structurarea unui orizont cultural cît mai larg al celor pe care îi „păstorea“ Printre absolvenții (remarcabil diferiți între ei) ai clasei Corneliu Baba îi regăsim de-a lungul timpului pe Ion Bănulescu, Henry Mavrodin, Vladimir Zamfirescu, Dan Hatmanu, Florin Ciubotaru, Ștefan Câlția, Sorin Ilfoveanu, Sorin Dumitrescu, Zamfir Dumitrescu, Dimitrie Gavrilean, Virgil Parghel Alexandru Ciucurencu a studiat întîi la Școala de Arte Frumoase din București, cu G D Mirea și Camil Ressu Ajuns apoi la Paris, va frecventa, ca și alți artiști români în perioada interbelică, Academia Julian, însă important în formarea lui va fi timpul petrecut în atelierul lui André Lhote, cubistul cu antecedente cézanniene și fove, bun profesor, care i-a inculcat lui Ciucurencu disciplina și claritatea construcției formei Traseul operei artistului român a trecut printr-o etapă dominată de accente fove, de utilizarea liniei negre de contur a formei, care parcă amintește și de expresionismul lui Rouault Maturitatea creației lui Ciucurencu înseamnă evidențierea arhitecturii interioare a formei și totodată construcția acesteia prin culoare Reprezentaționalul devine sintetic, compozițiile sînt definite cromatic prin acordul cald-rece Dacă am recurge din nou la patternurile propuse de Frunzetti, am spune că pictura lui Ciucurencu este (și nu comitem un pleonasm) „picturală“ Artistul a fost integrat de unii critici în ceea ce ei au numit în anii ’ -’ , mai ales, „școala coloristică românească“ Natura moartă, compoziția cu figuri în interior, peisajul au fost genurile preferate ale lui Ciucurencu, fără ca artistul să fi ocolit pictura cu temă istorică ori social-politică – în realismul socialist tematic include, deja, un exemplu important din opera lui: Ana Ipătescu(lucrarea e însă pilduitoare și pentru „comportamentul“ stilistic al pictorului, neaderent la realismul socialist nici atunci, nici în deceniul următor) Spre final, în anii ’ , cîmpul cromatic copleșește aproape delimitările formei prin desen în pensulă, iar figurativul se esențializează, așa încât procesul de abstractizare a imaginii e tot mai avansat Profesorul Ciucurencu nu făcea risipă de cuvinte, exemplul propriului gest pictural primà în relația cu studenții Au fost elevi ai săi Eugen Crăciun, Traian Brădean, Angela Popa Brădean, Vasile Chinschi, Horea Paștina Alexandru Ciucurencu a fost rectorul Institutului de Arte Plastice „Nicolae Grigorescu“ din București între anii și Apropo de pedagogia artistică, unul dintre cei mai valoroși profesori din învățămîntul superior românesc de specialitate, activ în acest sens timp de patru decenii, a fost pictorul Catul Bogdan, format ca artist în perioada interbelică, la Paris Arta lui se definește printr-un echilibru între o structurare cézanniană a imaginii și abordarea cu încărcătură afectivă a unei cromatici constînd în variante filtrate ale postimpresionismului Gîndirea artistică și pedagogică a lui Catul Bogdan, valorificată în atelierul său de artist și în cel al școlii, este cuprinsă în cîteva zeci de Caiete, ce reprezintă un adevărat tezaur pentru istoria artei și pentru istoria pedagogiei artistice românești Profesorul Catul Bogdan și-a început cariera la Școala de Arte Frumoase din Cluj, în , și a încheiat-o la Institutul de Arte Plastice „Nicolae Grigorescu“ din București, în , în anii ’ predînd și la Timișoara, iar printre studenții săi, pe întreg acest traseu, s-au numărat Tasso Marchini, Ion Vlasiu, Virgil Fulicea, Petre Abrudan, Coriolan Hora, Constanțiu Mara, Gabriela Pătulea Drăguț, Florin Mitroi, Spiru Vergulescu Încercînd să detaliem procesul de „lărgire a realismului“ și de „depășire a figurativului realist înspre nonfigurativ și înspre alte modalități de expresie artistică“ (Magda Cârneci), proces care „se derulează progresiv și rapid“ către „finele anilor ’ și începutul anilor ’ “, facem trimitere la o serie de categorii (cu exemplele lor), identificate, și unele, și altele, de Magda Cârneci în cartea sa Artele plastice în România - … „Figurativul liric“, uneori cu modulații cromatice „discret foviste“, i-ar avea între reprezentanți pe Ligia Macovei, Tanasis Fappas, Spiru Vergulescu, Constantin Piliuță, Constantin Blendea și alții O altă direcție în cadrul „figurativismului“ ar fi cea „realist-folclorizantă“, cu Georgeta Năpăruș, Brăduț Covaliu, Viorel Mărginean, Ion Grigore, Ilie Boca, Gabriela Pătulea Drăguț… Subliniem, pentru intervalul de timp la care se referă acest capitol, concomitența recursului la arta populară și civilizația noastră rurală ca surse de inspirație în pictură, sculptură, grafică, arta monumentală, artele textile și ceramică Revenind la categoriile enumerate de Magda Cârneci în pictură, notăm de asemenea direcția „realist-geometrizantă“, personalizată de Simona Vasiliu Chintilă, Vasile Celmare, Petre Achițenie, Traian Brădean, Alexandru Țipoia, între alții Autoarea atrage atenția că direcția „realist-expresionistă“ avea să fie fertilă și în anii ’ -’ și îi încadrează în această categorie pe Wanda Sachelarie, Ion Pacea, Ion Alin Gheorghiu, Gina Hagiu, Ion Sălișteanu, Pavel Codiță, Marin Gherasim, cărora li se vor adăuga Vasile Grigore, Corneliu Vasilescu, Gheorghe I Anghel, Francisc Bartok Ion Alin Gheorghiu se întorcea întîi, la începutul anilor ’ , către un primitivism inspirat de Gauguin și trecut prin filtrul Ceciliei Cuțescu Storck, am zice – ne referim acum la o lucrare precum Cules de fructe, În aceeași ordine de idei, găsim că pictura lui Ion Pacea se înfățișează ca o sinteză viguroasă între primitivismul gauguinian și cromatica intensităților foviste, șlefuirea mijloacelor, a viziunii îndreptîndu-l la un moment dat spre un abstracționism din aceeași „familie“ cu cel al lui Nicolas de Staël Marin Gherasim e apropiat în epocă de fascinația și de angoasele urbanului, de existența umană în labirintul orașului, realizînd o interesantă joncțiune între expresionism și abstracția geometrică „Realismul îmbogățit“ include și „figurativismul bizantinizant“: Virgil Almășanu, Octav Grigorescu, Eugen Crăciun și alții Este adus în discuție și un „figurativism oniric“, ce are un corespondent în onirismul literar cultivat de scriitori precum Dumitru Țepeneag, Leonid Dimov, Daniel Turcea, Valeriu Oișteanu, Virgil Mazilescu… În pictură și grafică, această viziune, care poate fi asimilată și cu un „suprarealism îmblînzit“, provoacă, așa cum observă Magda Cârneci, asocierea realului cu elemente fantastice „incongruente, absurde“ și amintește uneori de Max Ernst, Yves Tanguy sau Victor Brauner, avîndu-i printre reprezentanți pe Florin Niculiu, Paula Ribariu, Henry Mavrodin, Ion Bănulescu, Carolina Iacob, Sabin Bălașa, Vasile Kazar, Constantin Baciu, Mircea Milcovici, Dan Hatmanu, Nicolae Krasovschi Krasovschi a fost pictor, gravor, scriitor, dispărut prematur, opera lui în imagini fiind o tulburătoare întîlnire între suprarealism și expresionism (compozițiile cu personaje) sau concentrîndu-se, pe la mijlocul deceniului al optulea, și pe un soi de pictură metafizică a naturii moarte, iar textele sale aparțineau familiei suprarealismului; a fost un artist ce făcea parte din boema timpului și era în atenția criticilor în anii ’ – creația sa ar merita să fie „recuperată“, reintegrată vieții expoziționale Pictori marcanți precum Niculiu, Ribariu, Mavrodin, Bănulescu s-au afirmat în perioada de care ne ocupăm acum, însă bună parte din cariera lor aparține etapelor următoare O privire asupra „liberalizării culturale“ (VIII) Arta românească în anii și în prima parte a anilor Sintagmei „figurativismul abstractizant“ îi erau subsumate demersurile, eventual conținînd și elemente ale unor subcategorii anterior menționate, prin care se parcurgeau etape de transformare a reprezentaționalului în nonfigurativ, surse de inspirație pentru acest proces fiind „arta populară și postbizantină locală“ sau „ arta modernă europeană“ (Magda Cârneci) Printre adepții „figurativismului abstractizant“ autoarea îi identifică pe Ion Nicodim, Virgil Almășanu, Aurel Cojan, Ion Sălișteanu, A M Agrippa, Sultana Maitec, Ion Alin Gheorghiu Am adăuga că majoritatea celor numiți va atinge și abstracția pură, fără să facă din aceasta „capătul traseului“ Personala Ion Sălișteanu de la Sala Dalles, din , a fost o demonstrație de forță a gestului pictural, artistul expunînd o pictură cu trăsături recognoscibile în abstracționismul liric european, fiind vorba de pînze lucrate în acrilic, ce subîntindeau înălțimea galeriei de la pardoseală pînă la plafon Corneliu Vasilescu, Compoziţie , Orientarea către abstracţie În România, opțiunea pentru nonreprezentațional a însemnat, pe de o parte, orientarea către abstracția lirică – a se vedea cîteva dintre numele tocmai enumerate: Cojan, Sălișteanu, Agrippa, Gheorghiu, cărora le alăturăm pe cele ale lui Pavel Codiță și mai ales Corneliu Vasilescu: acesta din urmă a pornit pe calea abstracției gestuale încă din prima jumătate a anilor ’ și este fidel acestei alegeri pînă în prezent, chiar dacă figurativul a reapărut din cînd în cînd în opera sa – abstracționismul lui liric îmbină cu rafinament spontaneitatea gestului cu elaborarea compozițională a semnelor cromatice Pe de altă parte, vorbim și despre abstracția geometrică, la fel ca în arta internațională Magda Cârneci, în volumul amintit, afirmă că abstracția „va deveni treptat direcția cea mai importantă la sfîrșitul anilor ’ și după aceea, pentru că va influența aproape toate celelalte formule stilistice existente și va fi resimțită de majoritatea artiștilor ca forma cea mai avansată pe calea apropierii de arta modernă contemporană“ Autoarea exemplifică direcția abstracției geometrice prin opera unor pictori precum Vincențiu Grigorescu, Mihai Horea, Ștefan Sevastre, Zoltán Molnár, Camilian Demetrescu, Gheorghe Șaru, Paul Gherasim – în cazul lui Paul Gherasim, al seriei sale Bolți de lumină, pictată în prima jumătate a anilor ’ , trebuie să subliniem fundamentul spiritual al tablourilor astfel intitulate, anunțîndu-l pe cel al grupării Prolog; totodată, o asemenea încărcătură ideatică îl apropie oarecum pe Gherasim și de perspectiva spirituală din care își definea Malevici suprematismul Îi includem propensiunii pentru abstracția geometrică și pe clujeanul Florin Maxa, care avea să se impună mai ales prin contribuția la neoavangarda românească, precum şi pe Liviu Stoicoviciu, cu „rețelele“ sale, ce par uneori să propună un dialog graficii pe calculator Dorian Szasz, Jucători de rugby Noi variante de realism Noi variante de realism pot fi considerate și cele care îi apropie pe cîțiva artiști: Lia și Dorian Szasz, Cornel Brudașcu, Ion Grigorescu, în prima parte a deceniului al optulea al secolului trecut (trimitem și la ceea ce am precizat deja despre Ion Bitzan), de pop art sau, în oarecare măsură, de hiperrealism Este vorba de un microcapitol, deocamdată prea puțin studiat, de convergență accentuată cu arta occidentală în scurta perioadă de liberalizare culturală – recent, însă, a apărut un semn extern de integrare a unei evoluții românești de acest fel în istoria trendului internațional pop: ne referim la faptul că lucrări din anii ’ ale clujeanului Cornel Brudașcu au fost incluse în marea expoziție The World Goes Pop, care a putut fi văzută la Galeria Tate Modern din Londra în perioada septembrie – ianuarie Ceea ce poate fi pus sub semnul artei pop în pictura românească nu are același suport motivațional/de civilizație ca fenomenul pop american sau vest-european Nu sînt reflectări/replici adresate societății de consum, ci sînt împrumuturi sau adaptări stilistice locale ale artei pop occidentale, consonante în acest sens și cu alte repere ale efortului de amplificare a orizontului artei contemporane românești prin intrarea în cadență cu diverse tendințe, curente ale artei internaționale Există însă, considerăm, și un argument contextual: în acel deceniu și jumătate al parțialei deschideri social-politice, al relaxării ideologice, nivelul de civilizație urbană, consumul și gradul de confort au crescut în România, iar acest fundal conferea un anume procent de firesc și faptelor artistice emergente, alternative Pe de altă parte, cum vom vedea, era vorba – premisă importantă – și de a reconsidera, de a oferi o nouă interpretare a realității primare, cotidiene, prin actul artistic (Ion Grigorescu) Lia Szasz, în etapa de creație care ne interesează acum, a construit o formă de realism simbolic printr-un mod de reprezentare în care pop art se întîlnea cu fotorealismul epurat de prea mult descriptivism Dorian Szasz era atras de universul sportului, al mișcării umane în acest context (sportul avînd o componentă de entertainment care îl făcea eligibil în registrul tematicii pop) și realiza compoziții inspirate de jocul de fotbal ori de rugby, în care dinamica personajelor era subliniată de reprezentarea lor ca siluete acoperite de suprafețe de culoare intensă așternută în tentă plată – procedeu pop regăsit la mai mulți artiști În ce-l privește pe Cornel Brudașcu, episodul opțiunii pentru pop a fost unul scurt și izolat în opera sa, motivat de intenția artistului de a fi în pas cu moda, așa cum spune chiar el L-a stimulat să aleagă o ipostaziere a realului în consens cu imageria media, în cazul faimoasei lucrări Chitarist, o revistă străină de cultură pop, la ale cărei numere avea acces în anii ’ S-a apropiat, în aceeași perioadă, de o interpretare a fotorealismului văzut prin filtrul, uneori creator de mister, al fotografiei solarizate și așa a apărut un important portret de grup al cîtorva dintre cei mai importanți artiști clujeni ai timpului În altă ordine de idei, menționăm că Brudașcu i-a marcat, în perioada lor de formare, pe pictorii reprezentanți ai „Școlii de la Cluj“ de după anul , între care Victor Man sau Adrian Ghenie În articolul „O situație a imaginii“, publicat în în Arta, Iulian Mereuță, artist și critic de artă, redactor al revistei și curator, la fel ca alți colegi de redacție, al unor expoziții tematice la Galeria Amfora din București, comenta un proiect expozițional propriu, în care îi selectase pe Corneliu Brudașcu și Ion Grigorescu Pornise de la o cercetare despre o nouă imagine a realității așa cum apărea în pictura unor artiști tineri, imagine în care fotografia avea un rol important În cazul lui Ion Grigorescu, aceasta din urmă oferea „un cîștig de obiectivizare în dauna imaginarului“ În cazul lui Cornel Brudașcu, Mereuță sublinia contrastul între precizia „realist-fotografică“ a anatomiei și irealitatea luminii, obținută prin filtre colorate folosite în fotografia model Autorul articolului a găsit elemente prin care picturile celor doi se deosebeau atît de arta pop cît și de hiperrealismul canonice O observație extrem de interesantă pe care o făcea criticul și pe care o putem considera simptomatică pentru relaxarea ideologică și a cenzurii acelor ani, este că „pictura lui Grigorescu poate fi o replică la realismul anilor ’ , fiind în același timp o dublă critică a lui, morală și estetică: i se extirpă grandilocvența și tehnica picturii «muzeistice»“ Ion Grigorescu, Bucureştiul văzut de pe Dealul Morii Confesiunile lui Ion Grigorescu Grupajul „Artistul și cuvîntul“ din nr / al revistei Arta includea și un text al lui Ion Grigorescu în care acesta își explica realismul propriei arte În , anul dinaintea celui de diplomă (e vorba de studiile la Institutul „Nicolae Grigorescu“), „am hotărît să pictez după model fără să schimb nimic din ce vedeam“, scria Grigorescu Pentru artist, realism însemna să nu impună realului pictat un stil, însă adăuga că trebuie să găsească un desen și o pensulație proprie, așadar, tot un stil… În , afirma pictorul, „am aplicat un procedeu de desen luat din perioada în care am făcut atletism – kinogravura –, în același an am și copiat în pictură o fotografie, iar analiza psihologică o foloseam de mult pentru găsirea unor procedee de imaginare – acestea sînt trei hobbyuri care au împrumutat pentru mine modele picturii“ Artistul deslușea că se întîlneau pe pînză părțile subiectului cu forma visului sau cu aceea a scenariului de film „Am folosit tehnica benzilor desenate în pictură “ Ion Grigorescu preciza, de asemenea, că pune realismul său în relație cu psihicul, istoricul și socialul Adăuga spre final că respectă munca grea, că îi place să asculte oamenii din toate mediile și că ar vrea să urmărească un muncitor cu aparatul de filmat timp de de ore (aici, interesantă, surprinzătoare convergență cu unele idei filmice ale lui Andy Warhol, apropo de real time surprins pe peliculă) Tot într-un text confesiv, publicat în aceeași revistă, însă în , artistul spunea și mai simplu, autodefinitoriu: „Pictez așa cum văd“; și-a dat seama că umilința, simplitatea vederii trebuie respectate în primul rînd, că există un „realism după natură“ și un „realism al tuturor imaginilor care rămîn undeva în dosul ochilor“ Reprezentarea inspirată de benzile desenate și copierea fotografiei în pictură, mijloace ale noului tip de realism propus de Ion Grigorescu, îl apropie pe acesta de pop art și de foto-realism O serie de desene (reunite și într-un „catalog“, asemenea unei reviste BD), prezentate la dubla personală Ion Condiescu-Ion Grigorescu, de la Galeria Apollo, în , ilustrează primul aspect Relația între pictură și fotografie a dus la mai multe lucrări importante pentru autor și pentru noua interpretare a realității în arta românească a epocii, cîteva fiind incluse în aceeași expoziție din De fapt, această hibridizare poate fi considerată și o creație vizuală prin care Ion Grigorescu a contribuit la ceea ce numim artă alternativă în perioada la care ne referim A dorit să obțină ceea ce el însuși a numit (o formă de) „realism documentar“ Pictura amplă intitulată Îndeplinirea planului stă în puterea colectivului( ) a fost realizată pornindu-se de la un fotomontaj constituit din fotografii de presă, dar selecția fotografiilor, „prelucrarea“ picturală a acestora au ambiguizat claritatea de reportaj a imaginilor și au „deturnat“, am spune, posibilul caracter „angajat“ al lucrării – compoziția, cum bine observa Ileana Pintilie într-un articol, poate trimite și la o comparație cu cele ale artistului pop britanic Richard Hamilton Suita Reportaj din Gorj ( ), amintind structural de banda desenată, a fost pictată plecîndu-se de la fotografii făcute de un frate al artistului Acestea de mai sus, deopotrivă cu fotografiile (inclusiv de familie) mărite și pictate, rezultatul fiind „tablouri“ pe hîrtie fotografică, constituie „realogramele“ anilor ’ , cuvînt introdus în circulație de poetul Ion Drăgănoiu în , la vernisajul unei expoziții a lui Ion Grigorescu și a unor colegi ai săi la Casa Scriitorilor din București, și care a rămas în terminologia istoriografiei artei contemporane românești Mai puțin cunoscut este faptul că Ion Grigorescu a realizat, de asemenea, în anii ’ , și mai multe litografii, pornind tot de la fotografii, adesea făcute de el însuși, litografii lucrate în atelierul de gravură bucureștean, unele beneficiind de aceeași secvențialitate de grup-serialitate de regăsit și la picturi, de aceleași vecinătăți cu arta pop și foto-realismul, așa încît le-am include și pe ele printre realograme În , același artist a organizat la Galeria Orizont din București, sub egida Atelierului , și la Galeria UAP, din Cluj, expoziția de grup Probleme noi ale imaginii, care aducea o consistentă contribuție la direcția noului realism și la care au participat, în afară de el, între alții, Horia Bernea, Teodor Moraru, Ion Dumitriu, Doru Covrig, Florina și Matei Lăzărescu Grigorescu spunea în textul de deschidere că expoziția dorea să reflecte acea noutate pe care încerca s-o aducă în arta românească generația din care făcea și el parte, incluzînd „de la dorința de a prezenta documente brute pînă la critica societății și pînă la teoriile sofisticate ale lui Horia Bernea sau Teodor Moraru, un fel de începuturi de conceptualism“ Viziunea asupra realului, reprezentarea acestuia altfel decît o făceau chiar predecesorii imediați, ce erau la rîndul lor beneficiari ai liberalizării, argumentează, deopotrivă cu experimentele sale fotografice și apoi filmice, definirea demersurilor de creație ale lui Ion Grigorescu drept artă alternativă, atît la nivelul atitudinii, cît și la acela al limbajului Horia Bernea, Deal la Poiana Mărului , Horia Bernea în teritoriul artei alternative Horia Bernea, dincolo de episodul Școala de la Poiana Mărului, ca pictor, în perioada pe care o analizăm, și-a deschis creația și în alte direcții, cultivînd totodată convergența între pictură și experimentul obiectual, remarcîndu-se în același timp între pionierii artei conceptuale în România A pășit așadar și el, în primele etape ale traseului operei, în teritoriul artei alternative După studii parțiale la Facultăţile de Matematică și Fizică din București și după două încercări eșuate de a intra la Institutul „Nicolae Grigorescu“, Horia Bernea a urmat cursurile Școlii tehnice de arhitectură ( - ) și apoi pe cele ale Institutului Pedagogic din București, secția Desen, pe care l-a absolvit în În același an, a expus pentru prima dată împreună cu prietenul său Paul Neagu În , „în urma unei fructuoase perioade de lucru la Poiana Mărului, debutează la Cenaclul tineretului al Uniunii Artiștilor Plastici, expunînd la sediul Uniunii din Calea Victoriei , cît și la Ateneul Tineretului din Aleea Alexandru…“ (utilizăm mai ales reperele biografice redactate de Mihai Oroveanu, incluse în volumul Horia Bernea, coordonat de același Mihai Oroveanu – care era prieten atît cu Horia Bernea, cît și cu Paul Neagu – și publicat de Editura NOI Media Print, în ) În , Bernea, Paul Neagu și Adina Țuculescu și-au prezentat lucrările la Ateneul Tineretului, iar în decembrie au expus la recent deschisa Galerie Apollo Horia Bernea, Ion Bitzan, Vladimir Șetran, fiind vorba despre abstracționism și obiect, cu trimiteri înspre arta conceptuală și neo-dada este și anul cînd s-a putut vedea în sălile de la subsolul Ateneului Român personala Horia Bernea intitulată Concentrări Se numără printre artiștii români promovați de Richard Demarco – menționăm expoziția din , de la Galeria Demarco din Edinburgh, și participarea la expoziția de grup Romanian Art Today ( , la aceeași galerie, în cadrul Festivalului de la Edinburgh) La Bienala Tineretului de la Paris din a prezentat lucrarea Eseuri despre spațiu, participînd și el, și Paul Neagu, la secțiunea „Arta conceptuală“; obține unul din premiile Bienalei, constînd în Bursa „François Stahly“ Între anii și , a deschis în spații bucureștene, la Galeria Demarco din Edinburgh, la Timișoara și Oradea, suita de expoziții Deal I-V, al cincilea „episod“ fiind prezentat în și la Bienala de la Veneția Horia Bernea și-a constituit articulat opera, în serii, urmărind aprofundarea a cîte unei idei sau a unui motiv Fiecare serie de picturi – unele s-au întins pe cîțiva ani, altele pe mai mult de un deceniu – e alcătuită din lucrările propriu-zise, cu constante și variabile stilistice, dar conține și propriu-i „șantier“, un laborator conceptual aflat uneori la vedere, cu studii, schițe (în care există eventual și texte), fotografii; au fost și situații cînd experimentul obiectual a precedat o suită de picturi, de exemplu „Prapor“, ori s-a integrat unui demers esențialmente conceptualist, prin intermediul căruia artistul a explorat mai multe medii Remarcăm de pe acum faptul că arta conceptuală din România, în cea mai mare parte a ipostazelor sale, cel puțin pînă în epoca postdecembristă, nu a vehiculat radicalismele celei occidentale, nu a propus dematerializarea totală a operei de artă, ci a lucrat cu „materia“, „declinată“ în diverse limbaje artistice, totodată recursul la text fiind frecvent Subliniem că subsumarea laboratorului artistic domeniului de definiție al artei conceptuale, accepție care a funcționat și în arta occidentală, s-a regăsit adesea în arta românească – marea expoziție Studiul I, organizată la Timișoara, în , în coordonarea lui Paul Gherasim și Ion Grigorescu, considerată prima expoziție amplă de grup de la noi dedicată artei conceptuale, a mizat în bună parte pe această dezvăluire a laboratorului de creație artistică Arta conceptuală românească din anii ’ pînă în poate fi considerată, în ansamblul ei, o formă de artă alternativă Bernea va folosi cuvîntul autoreflexiv adesea, în texte personale publicate, în interviuri, încă din ultima parte a anilor ’ Și-a conștientizat teoretic de timpuriu demersul, etapele de lucru, și-a cultivat o permanentă stare de veghe cu privire la responsabilitatea sa etică și estetică de artist A insistat adesea asupra dimensiunii spirituale a artei lui Afirma în revista Arta, nr / : „Consider necesar să afirm de la început că am subînțeles ca primordială și cuprinzătoare a tuturor virtuților «emoția», «trăirea actului exprimării» […] Problema centrală, pentru mine, este crearea unor «simboluri emotive» (noțiune care circumscrie mai bine caracterul «spiritual» al imaginii) […] Munca pictorului este o activitate profund spirituală, și nu o goană după «mijloace» […] Idei la care ader total: punctul cardinal în aprecierea unei opere și a unui artist este autenticitatea; arta «nouă» este fundamental nouă ca spirit (se poate consemna o permanență pe acest plan); «realizarea» unei picturi o văd legată mai mult de producerea stării necesare actului respectiv, decît de preocupările formale“ Paul Gherasim, Bolţi de lumină Concentrări (sfîrșitul anilor ’ -începutul anilor ’ ) este o suită de lucrări axate pe abstracția liric-organică, am spune, poate că reprezintă și o extensie în zona informalului a exuberanței expresioniste manifestate în peisajele de la Poiana Mărului Ruxandra Balaci, în textul său din catalogul expoziției Horia Bernea, organizată la MNAR în de către Departamentul de Artă Contemporană al Muzeului, insista asupra conceptului de „Loc“: „Locul transcendenței și al întîmplării sacrale, al întrupării, al intersectării, «locul slab», «locul tare», locul centrat, nucleic, energizat, generator, locul de captare a latențelor imaginii, al informalului în preajma formulării…“ Autoarea nota sincronicitatea Concentrărilor cu „expresionist-ironicele“ „Grafice de producție“ și scrie că ele, Concentrările, pregătesc Dealurile și Praporii, sînt o urmă pentru intersectările spațiale, „loc de pătrundere pentru axis mundi“ „Arta autentică nu poate avea un caracter temporal“ Conceptualismul lui Bernea s-a dezvoltat consistent în proiectul Eseuri despre spațiu ( - ), incluzînd desene, texte, studii „germinative“ pentru direcții de lucru Forma elegant bipolară se ipostazia (desen, pictură, tehnică mixtă) în subseria Halteră pentru umăr, în jur de , pentru ca, un an-doi mai tîrziu, artistul să experimenteze în atelier crearea de obiecte ce aveau ca punct de plecare motivul intersecției, al „Încrucișării“, utilizînd vergele de metal și pînză întinsă între ele, ceea ce a reprezentat geneza importantei și longevivei serii Prapor Ultima serie a lui Bernea asupra căreia poposim în acest capitol este Deal În catalogul expoziţiei ciclului Deal IV ( , „modelul“ fiind dealul Piscul Borî-Bărdaş, Poiana Mărului), pictorul scria: „Artistul trebuie să înţeleagă că el nu «creează» ci materializează, «dă chip» (trebuie să începem prin a elimina tot ceea ce contribuie la dezvoltarea orgoliului nostru…) Materializarea unor forme ce rezultă din tentativa de a atinge «necunoscutul» şi «neînţelesul» exclude idei ca cele de a «imagina» sau «inventa»; cele găsite acolo sînt atît de puternice şi bogate încît simpla şi onesta (umila) lor revelare devine cel mai important şi dificil lucru Arta autentică este un efort de «sacralizare», nu poate avea deci un caracter temporal «Lumea obiectivă» [este] o mică parte din universul care ne înconjoară» [s m ]“ Textul acesta ne pare a exprima, dincolo de convingerile lui Bernea, esenţa ideatică a Prologului, cu aproape un deceniu înainte ca gruparea să se fi format şi să fi avut prima expoziţie ( ) Prologul nu a fost o mişcare cu program afişat, însă idei precum cele de mai sus apar în dialogurile protagoniştilor, în reflecţiile lor individuale Cornel Brudașcu, Chitarist Horia Bernea, care a început să participe la expozițiile grupării Prolog la cîțiva ani după înființarea acesteia, a spus la un moment dat: „Eu sînt Prolog dinainte de a fi Prologul!“, cuvinte care capătă și mai mult sens în lumina frazelor artistului anterior citate Și Dealul a fost un „exercițiu“ conceptual, picturile fiind însoțite de schițe, studii, planuri, fotografii Bernea dezvăluia în revista Secolul , nr - ( - / ): „Problema deal începe pentru mine din , cînd am pictat pentru prima dată acest subiect, dar în forma actuală, ca demers unic și «punctiform» în forma «veșnicului început», nu apare decît în , cînd m-am hotărît pentru Deal (I)“ Tratarea suprafeței pictate traversează cîteva etape ale viziunii autorului, de la integrarea unor ecouri postfoviste, expresioniste, la tonuri mai pastelate și, în sfîrșit, la o vibrație cromatică ce se formulează la întîlnirea matură, postmodernă am zice, a postimpresionismului cu expresionismul Sintagmei „figurativismul abstractizant“ îi erau subsumate demersurile, eventual conținînd și elemente ale unor subcategorii anterior menționate, prin care se parcurgeau etape de transformare a reprezentaționalului în nonfigurativ, surse de inspirație pentru acest proces fiind „arta populară și postbizantină locală“ sau „ arta modernă europeană“ (Magda Cârneci) Printre adepții „figurativismului abstractizant“ autoarea îi identifică pe Ion Nicodim, Virgil Almășanu, Aurel Cojan, Ion Sălișteanu, A M Agrippa, Sultana Maitec, Ion Alin Gheorghiu Am adăuga că majoritatea celor numiți va atinge și abstracția pură, fără să facă din aceasta „capătul traseului“ Personala Ion Sălișteanu de la Sala Dalles, din , a fost o demonstrație de forță a gestului pictural, artistul expunînd o pictură cu trăsături recognoscibile în abstracționismul liric european, fiind vorba de pînze lucrate în acrilic, ce subîntindeau înălțimea galeriei de la pardoseală pînă la plafon Corneliu Vasilescu, Compoziţie , O privire asupra „liberalizării culturale“(IX) Geta Brătescu a fost creatorul care s-a exprimat atît prin semnul plastic al artelor tradiționale & mijloacele artei alternative, cît și prin cuvîntul scris, dată fiind și dubla sa formație academică, pe de o parte cu G Călinescu și Tudor Vianu, pe de cealaltă, cu Camil Ressu A cunoscut cu adevărat consacrarea internațională la vîrsta senectuții, asemenea artistei americane de origine franceză Louise Bourgeois, însă recunoașterea progresivă a valorii operei sale pe plan mondial a transformat-o în unul din cei mai reputați artiști pe care i-a dat lumii Europa de Est în ultima jumătate de secol, o dovadă recentă constituind-o aprecierile la adresa expoziției prin care Geta Brătescu a reprezentat România la Bienala de la Veneția în (curator Magda Radu) Aspect din expoziția Geta Brătescu, Apariții, Bienala de la Veneția, , Pavilionul României (foto Ștefan Sava) Geta Brătescu: Atelierul şi Autoportretul A considerat desenul ca fiind principala platformă pe care trebuie să și-o asigure un artist ca să poată ridica pe ea edificiul unei opere solide și complexe Pentru Geta Brătescu, acumulările culturale din istoria artei, de la picturile rupestre preistorice pînă la Henri Matisse, Tadeusz Kantor și Joseph Beuys, dar și din alte zone, adică din literatură, teatru, film, muzică, au creat o ambianță stimulativă fără a deveni o rețea de semnale fructificate mecanic Geta Brătescu a fost o creatoare de imagini pentru care cultura umanistă a dobîndit adesea prerogativele naturii, ca sursă de inspirație Din marea literatură a ales cîteva personaje feminine (cu mitologiile aferente) pe care le-a reconfigurat în opera sa, a analizat condiția femeii, însă nu din perspectivă feministă – afirma, în acest sens, că nu îi place să se subordoneze ideologiilor Două teme majore ce îi traversează opera sînt Atelierul și Autoportretul, fiecare pluri-ipostaziată în ordine semantică și vizuală – ambele au „hrănit“, se poate afirma, „mitologia personală“ a artistei În altă ordine de idei, Geta Brătescu a contribuit la neoavangarda românească a anilor ’ -’ , la fel ca Ion Bitzan, Paul Neagu, Pavel Ilie, Mihai Olos, grupurile și Sigma, Ștefan Bertalan, Constantin Flondor, Ana Lupaș, Ion Grigorescu…, însă există, am spune, și o dimensiune postmodernă care se regăsește adesea în opera sa A debutat ca grafician în , cu un desen în cărbune prezentat la Salonul Oficial de Alb-Negru de la Sala Dalles, iar prima personală (lucrări în tempera și desene: portete, peisaje, studii) a avut-o la Galeria Căminul Artei din București în , galerie condusă pe atunci de Ionel Jianu Realismul socialist nu a lăsat urme stilistice în operă, au existat cîteva lucrări cu o tematică dedicată industrializării, desene realizate într-una din obligatoriile vizite de studiu ale artiștilor membri ai UAP Artista mărturisea că aceste documentări, care pentru mulți erau o corvoadă, pe ea au atras- o, ca pur prilej de studiu, mai ales cea din care a rezultat și o expoziție cu desene – peisaje văzute în Deltă (Galeria Galateea, București, ) Geta Bratescu, Magneții A ilustrat mai multe opere literare, ilustrație însemnînd tot mai mult în cazul Getei Brătescu, în timp, nu ilustrare, ci interpretarevizuală complexă a unui text De asemenea, tehnicile în care a lucrat pe această direcție au fost diverse, uneori aceeași temă fiind încredințată mai multor limbaje (vezi Portrete ale Medeei, , înfățișate ca entități abstract-biomorfice): xilogravură, litografie, gravură pointe seche, desen în tuș, laviu, acuarelă, apoi colaj, material textil… Ne gîndim de pildă, cu referire doar la intervalul de timp subîntins de acest capitol, la Scrinul negru de G Călinescu ( ), Din isprăvile lui Nastratin Hogea ( ), Punguța cu doi banide Ion Creangă ( ), Mutter Courage de Bertolt Brecht ( ), Esop ( ) În , Geta Brătescu a intrat în colectivul de redacție al revistei de literatură și cultură universală Secolul , fiind redactor artistic al acestei publicații pentru mai bine de o jumătate de veac – a lucrat și pentru Secolul –, colaborînd cu Dan Hăulică și Ștefan Augustin Doinaș, Alina Ledeanu, ei avînd, pe rînd, calitatea de redactor-șef al revistei în acești de ani Geta Bratescu, Esop, Artista a fructificat tema Esop și în filmul de animație Plimbarea lui Esop ( ), personajul fiind definit printr-un desen neoexpresionist avant la lettre Am spune că Esop s-a transformat în opera Getei Brătescu de pînă în din personaj în strategie de creație, arta acesteia căpătînd nu o dată o dimensiune esopică „… Esop, paradigmă a Fabulistului, a fost unul din personajele preferate ale graficienei…, dar i-a oferit acesteia și exemplul unui demers, o tipologie a «discursului», valabilă în perioada comunistă nu doar pentru ea, ci și pentru mulți alții care au ținut la păstrarea demnității condiției lor de artiști“ (Adrian Guță, „Dialog cu Geta Brătescu, despre imagini și cuvinte“, în Geta Brătescu: Atelierul/The Studio, volum editat de Alina Șerban, Sternberg Press, Berlin, ; dialogul a fost înregistrat în ) Este important să subliniem și spiritul ludic ce a guvernat adesea actul de creație al artistei, totodată ea vizînd neobosit echilibrul dinamic între rațiune și sensibilitate La ediția din a Bienalei Internaționale de Tapiserie de la Lausanne, Geta Brătescu a participat cu Esop dezlănțuit Exercițiul artelor textile i-a diversificat registrul opțiunilor abstracte A lucrat mai ales haute-lisse – un exemplu ar fi tapiseria Axia, Axiaa fost un reper important în personala Atelier I, deschisă în același an la galeria bucureșteană Orizont, expoziție care a semnalat pentru prima oară publicului preocuparea pe care a avut-o Geta Brătescu pentru această temă pe termen lung Atelierul a reprezentat nu doar spațiul esențial rezervat creației, ci și spațiul de protecție și manifestare a lumii interioare a artistului, un spațiu liber, încărcat spiritual și emoțional, un spațiu pe care artista plecată dintre noi în septembrie , la de ani, l-a păzit mereu de ingerințele socialului și politicului Geta Brătescu nu a făcut artă politică nici înainte, nici după , ceea ce nu înseamnă că nu a fost o conștiință trează, ca om și ca artist Pe de altă parte, pornind de la particularul propriei experiențe existențiale, a atins universalul, în operă… În a deschis personala Atelier II la Galeria Apollo, expunînd împreună cu sculptorul Gheorghe Iliescu Călinești Imaginile de atelier, navigînd între figurativ esențializat și abstract încă de la primul episod expozițional, au fost realizate întîi în tușuri și laviuri, în litografie, apoi, odată cu opțiunea pentru tapiserie, gradul de abstractizare a devenit și mai accentuat (al doilea episod expozițional) Remarcabilă, întorcîndu-ne în lumea figurativului, este suita litografică Mitologie ( ), ce are punctul de plecare în episoade biblice, sacrul acestora fiind coborît de artistă în lumea profanului cotidian, adăugat fiind un strop de umor ironic; scenele sînt abordate într-o viguroasă cheie figurativă esențializată, de cea mai pură extracție expresionistă, iar desenul în negru pe alb e potențat de dialogul între linie și pată Seria Magneţi: Geta Brătescu, artist conceptual Pe la jumătatea anilor ’ au început să apară proiectele de artă alternativă la nivelul limbajului ale Getei Brătescu, cîteva dintre ele fiind prezentate ca expoziții personale sau în expoziții de grup la Galeria Nouă Ne gîndim în primul rînd la personala Magneți( ) și la fotomontajul Magneții în oraș, realizat cu ajutorul soțului artistei, Mihai Brătescu, bun fotograf, a cărui contribuție s-a concretizat și în alte cazuri Autoarea a participat la expoziția de grup Artă și energie, , de la Galeria Nouă, cu lucrarea Magneți Utopie a unui monument activ În opinia noastră, seria dedicată temei Magneți a fost prima prin care Geta Brătescu s-a manifestat ca autentic artist conceptual; era speculată ideea forței de atracție a magneților, se putea face o paralelă cu forța de presiune a sistemului social și politic, cu manipularea – de aceea subliniem în acest caz și alternativa de atitudine (la cea subordonată artei oficiale) a autoarei și substanța esopică a seriei În sfîrșit, Magneții pot fi priviți și ca o propunere inedită, fie ea și utopică, de artă publică în spațiul urban, mult mai apropiată de spiritul orașului contemporan decît numeroasele monumente comemorative Geta Bratescu, Magneții În , Geta Brătescu a publicat primul său volum, jurnalul cultural de călătorie De la Veneția la Veneția (Editura Meridiane) De-a lungul timpului, a colaborat cu eseuri pe mai multe teme culturale, eseuri dedicate artelor vizuale, texte teoretice-autoportretistice, la revistele Arta și Secolul , Secolul Criticul cel mai apropiat de opera artistei pînă spre finalul anilor ’ a fost Anca Arghir (în , aceasta din urmă a părăsit România) După cum ne mărturisea Geta Brătescu într-un interviu, un alt critic de artă pe care ea l-a apreciat mult și care i- a înțeles profund opera a fost Mihai Drișcu Octav Grigorescu şi Vasile Kazar, expoziţii retrospective Octav Grigorescu, pictor și grafician, poet, a studiat la Institutul „Nicolae Grigorescu“, în anii ’ , cu Rudolf Schweitzer-Cumpăna (pictura), Mihai Onofrei (sculptura) și Vasile Kazar (grafica), în gravură fiind inițiat de Simion Iuca Vasile Kazar și Octav Grigorescu au fost doi dintre cei mai importanți și prețuiți profesori ai Catedrei de grafică din Institut, primul lucrînd cu studenții între și , iar al doilea din pînă în Importanța acestor doi dascăli în formarea a numeroase promoții de graficieni care și-au făcut studiile superioare la București este confirmată și de valoarea multor artiști care le-au fost elevi Pe Kazar l-au avut profesor, între alții, Ion State, Mircia Dumitrescu (profesori la rîndul lor, în aceeași catedră), Ethel Lucaci-Băiaș, Done Stan, Nicolae Săftoiu, Dan Erceanu, Aurel Bulacu, Dan Stanciu, Tudor Jebeleanu, Casia Csehi, iar pe Octav Grigorescu, de pildă Mihai Mănescu, Ana Golici, Dodi Romanați, Violeta Bulgac, Marieta Bessu, Stela Lie, Mircea Tohătan (toți cei citați după Mănescu sînt reprezentanți ai generației ’ ) Vasile Kazar, În strada Iza, (foto Bogdan Bordeianu) Atît Vasile Kazar, cît și Octav Grigorescu, acesta din urmă fiind fratele mai mare al lui Ion Grigorescu, au preferat, ca artiști, grafica de șevalet și mai puțin gravura Kazar a lucrat pînă destul de tîrziu numai desen în alb-negru, pe cînd în lucrările lui Octav Grigorescu, culoarea a contat mult de la început și există relații stilistice, echivalări de efecte între pictura și grafica sa Și unul, și altul, au fost readuși în atenția publicului din București de expoziții recente În Sala de Expoziții „Constantin Brâncuși“ a Palatului Parlamentului s-a organizat, în august , manifestarea In memoriam Vasile Kazar, inițiată de Casia Csehi – absolventă din ultima promoție, , coordonată de Kazar –, prezentate fiind lucrări ale profesorului și ale unora din elevii săi (în bună parte provenind din colecția George Șerban) La Muzeul Național de Artă Contemporană s-a deschis în primăvara lui Contrapunct O retrospectivă Octav Grigorescu – Geogeta Năpăruș, expoziție curatoriată de Ioana Vlasiu și Magda Predescu, care pune în valoare opera a doi importanți artiști români, soți, cu viziuni artistice coerente, originale și totodată diferite între ele „Plutirea“ Vasile Kazar, om cu convingeri de stînga și cu o experiență dură de viață – era supraviețuitor al Holocaustului, dar își pierduse părinții în această tragedie –, atașat totodată universului uman și de civilizație maramureșean, a dorit să se înscrie, în primul deceniu de după Al Doilea Război Mondial, pe coordonatele realismului socialist A renunțat însă după cîtva timp la această direcție și a revenit, pe la începutul anilor ’ , la valențele expresionismului, manifeste în arta sa înainte de episodul realist-socialist Este interesant că încă din perioada cînd a realizat desenele din seria Pita de mălai (publicate în volum la Oradea în ), în care se remarca o influență a japonismului coroborată cu accente expresioniste, concepția lui Kazar asupra reprezentării spațiului părea să anunțe – prin verticalizarea perspectivei și tendința spre antrenare în vortex a unor (fragmente de) compoziții – „plutirea“, „imponderabilitatea“ cărora le-au fost supuse personajele ciclurilor deplinei maturități Ilustratorul Kazar a poposit asupra poeziilor lui Catullus, în , însă cele mai cunoscute „traduceri în imagini“ ale sale, depășind condiția tradițională a ilustrației, aveau să fie cele pornind de la texte din Rilke și Mateiu Caragiale Constantin Prut scrie despre viziunea artistică a lui Vasile Kazar: „El topește o diversitate de elemente: propriile trăiri, întîmplări din realitatea imediată, mitologia populară, experiențe culturale etc “ (în Dicționar de artă modernă și contemporană, ediția a treia revăzută și adăugită, Editura Polirom, Iași, ) Figurativul din grafica lui Kazar avea să devină tot mai esențializat, chiar aluziv, oarecum biomorfic, ceea ce ne poate duce cu gîndul și la Arshile Gorky sau Willem de Kooning și la reflecția că amestecul de real și fantastic, de expresionism și suprarealism al autorului român începuse să se apropie, prin abstractizare, în anii ’ și după, de expresionismul abstract american Lumea artistică a lui Kazar, tipul său de imaginar, i-au influențat pe alți graficieni, stimulîndu-i întru creativitate, nu întru mimetism Octav Grigorescu, Ilustrație pentru poemele mele , (foto Bogdan Bordeianu) „Complicitatea scriere-desen“ Octav Grigorescu a participat în la Bienala Tineretului de la Paris, iar în lucrările lui au făcut parte din expozițiaRomanian Art Today, inclusă de Richard Demarco în Festivalul de Artă de la Edinburgh În a expus împreună cu fostul său profesor, Vasile Kazar, la galeria bucureșteană Galateea, iar în a avut o personală la Galeria Amfora Începînd din , Octav Grigorescu a ilustrat mai multe volume de poezie și proză, noțiunea de ilustrație traducîndu-se și la acest artist printr-o interpretare vizuală complexă a textului În a apărut volumul postum de poeme Lotofagii de Octav Grigorescu, îngrijit de Ion Grigorescu și editat de Centrul Cultural Palatele Brâncovenești de la Mogoșoaia Cu îndreptățire scria Ioana Vlasiu în Ziarul de Duminică din martie : „Complicitatea scriere-desen în cazul lui Octav Grigorescu e împinsă pînă foarte departe Scrisul și desenul întrețin o relație complexă, desfășurată pe mai multe nivele care se întrepătrund Uneori notițele însoțesc desenele fără vreo legătură evidentă de sens între ele Sînt idei care se nasc în paralel cu semnele Legătura lor ține de hazard, cel puțin aparent Alteori scrisul este speculat doar ca grafie, ca esență pur ornamentală În cazul ilustrațiilor de carte se petrec transferuri subtile, adevărate iluminări ale textului prin imagine, dacă ne amintim de etimologia conceptului de ilustrație“ Volumul include, pe lîngă poezii, și cîteva desene ale artistului Octav Grigorescu a fost influențat la începuturile „decolării“ sale reale ca artist de Vasile Kazar, în opinia noastră, de tipul de desen pe care l-am numi „invaziv“ al acestuia, desenele lui Octav Grigorescu, cele din a doua jumătate a anilor ’ (de pildă, Cataracte în Întuneric, ) situîndu-se într-o zonă de întîlnire a suprarealismului cu abstracția biomorfică; am găsi posibile echivalențe și cu unele lucrări de grafică, tot din universul imagistic suprarealist hibridizat cu șarje abstractizante, ale lui Victor Brauner, Corneliu Michăilescu, Paul Klee sau Yves Tanguy, ori chiar cu Arshile Gorky Ceea ce a devenit treptat o marcă stilistică a artei lui Octav Grigorescu a fost relația liberă dintre desen și culoare, linie și pată, insubordonarea lor reciprocă relativă – și totuși, aceste raporturi sînt unele armonice, „muzicale“ Se adăuga, avînd de fapt legătură cu observația tocmai făcută, efectul de palimpsest vizual la care recurgea adesea artistul, posibil și datorită speculării transparențelor pe care le permite lucrul în tehnica acuarelei, utilizată de Octav Grigorescu în grafica de șevalet, pe care le „traducea“ și în pictura sa în ulei pe pînză ori pe lemn Iconografia lucrărilor acestui poet al imaginii era de extracție multiplă, din biografia și activitatea sa onirică, mitologie și istorie, „materii“ ce se topeau în fluxul stăpînit de rațiune și afect, de real și fantastic O privire asupra „liberalizării culturale“ (X) Ana Lupaș este un artist emblematic pentru neoavangarda românească a anilor ’ -’ , pentru valorificarea deschiderii pe care a facilitat-o liberalizarea culturală din epocă Cîteva din proiectele de durată inițiate atunci de Ana Lupaș au demonstrat, împreună cu ale altor creatori, că arta noastră contemporană avea resursele (pe care le-a și concretizat) pentru a reintra cu adevărat în cadență cu cea internațională, la nivel egal de performanță Calitatea și dimensiunea novatoare a lucrărilor artistei formate la Cluj, unde trăiește și lucrează și astăzi, au demonstrat continuitate, recunoașterea internațională a apărut încă din deceniul al șaptelea, iar în Muzeul Tate Modern din Londra a achiziționat și apoi a amplasat în expunerea sa permanentă instalația (obiecte și fotografii digitale) Proces solemn, - Ana Lupaș s-a angajat aproape de la bun început pe direcția artei alternative, din perspectiva expresiei plastice, chiar prin unele din lucrările sale textile bidimensionale – vezi „fotorealismul“ unor reprezentări figurative, lucrate în haute-lisse, sau folosirea unor texturi diverse, ce constituiau parcă un echivalent, în artele textile, al „matierismului“ din pictura unui Dubuffet; în aceeași ordine de idei, menționăm seria Cămăși de identitate, , ce „exhibă“ parcă un „ecorșeu“ al acestei piese de vestimentație atît de apropiate corpului, înfățișată într-o pluralitate texturală aproape tactilă, ca o dezvăluire dramatică, de fapt, a intimității individuale Ana Lupaș, civilizația tradițională și spiritul ludic Ana Lupaș, Cămașă de identitate , Artista a trecut rapid și la expresia spațială, la „sculptura textilă“ (de pildă Mașină de zburat în zi de sărbătoare, cca ), mai multe lucrări implicînd spiritul ludic Scria Mihai Drișcu: „Coexistența «ieșirilor în spațiu» cu tapiseria «clasică» devine explicabilă prin faptul că Ana Lupaș nu renunță la tehnica tradițională («meseria dusă pînă la virtuozitate», afirmă ea, îi permite construirea tapiseriei așa cum o visase), chiar dacă operează și cu elemente în prealabil răsucite, ce permit multiple posibilități de asamblare și de acroșaj […] Se impune constatarea că, deloc întîmplător, «tema» […] majorității tapiseriilor Anei Lupaș este zborul“ (în Arta, nr / ) Esența alternativă avea să se regăsească pe tot traseul creației, la Proces solemn, la Instalație umedă (prima variantă în peisaj rural a reprezentat-o intervenția pe un deal din satul transilvănean Mărgău, în ), Pregătiri pentru un Mormînt Rotund (instalație realizată întîi lîngă Lacul Balaton din Ungaria, în )… Subliniem că Ana Lupaș a intrat într-un dialog profund cu civilizația populară, inspirîndu-se din ritualurile muncii cîmpului, mitologia recoltei, riturile de trecere (Proces solemn) Maria Rus Bojan, într-un articol dedicat Anei Lupaș, nota: „Ceremonii precum încheierea secerişului nu sînt legate numai de o anumită tradiţie de celebrare a muncii şi recoltei, dar reprezintă pentru comunităţile săteşti posibilitatea de a ocroti şi conserva spiritul grîului refugiat în ultimele spice, cu credinţa că astfel se transmite puterea de rod la noua recoltă Grîul lăsat pe holda nesecerată este transformat într-o fază următoare într-un obiect ritualic, care poate fi o cunună, o cruce sau un buzdugan, forma şi dimensiunea acestora depinzînd de specificul locului În tot acest lanţ de credinţe, practici şi ritualuri, fără îndoială că simbolismul cel mai bogat este al cununii În societatea arhaică, cununa reprezenta un obiect magic menit să perpetueze fertilitatea viitoarei recolte şi să conserve spiritul roditor al grîului Aşadar, nu întîmplător artista a ales să lucreze cu simbolistica cununii, deoarece aceasta apare în alte forme atît în riturile de trecere, cît şi în ritualul colindului de Crăciun“ (Maria Rus Bojan, „Ana Lupaș Despre solemnitatea actului artistic“, în revista Sinteza, iulie ) Tema frumuseții și demnității ocupațiilor femeii în acest context al civilizației rurale reactivate prin arta contemporană a fost adusă în prim-plan prin lucrarea Instalație umedă, care pornește de la îndeletnicirea spălării și uscării rufelor În plan simbolic, această instalație, performativă în la Mărgău, poate căpăta și sensul unui act de (necesară) purificare etică: uneia din variantele mai tîrzii, Monument de cîrpă, , București, Piața Universității – spațiul din fața Teatrului Național –, îi atașăm o asemenea interpretare Artista însăși spunea despre Instalație umedă ( ): „Am conceput-o ca pe o vastă acțiune, acoperind spații ample, pentru satul Mărgău din Transilvania Lucrarea reprezintă extensia unei acțiuni mai vechi, intitulată «Covor zburător», care a avut loc în cartierul Grigorescu din Cluj în “ Arta Anei Lupaș este, în miezul ei, conceptuală Și vorbim despre un conceptualism care nu recurge la dematerializarea operei, dar subliniază importanța majoră a ideii în discursul autorului Componenta colaborativă din procesul de punere în operă a conceptului apare de mai multe ori, cînd artista implică, în desfășurarea unor proiecte, comunități locale Recurge repetat la materiale utilizate și în Arte povera, intervențiile sale în peisaj fac posibilă, firească includerea unora dintre realizările Anei Lupaș în Land Art (Proces solemn, Instalație umedă) Meritele pedagogice și de om implicat în organizarea vieții culturale nu sînt mai mici Doar menționăm acum faptul că artista, împreună cu Mircea Spătaru, au avut un rol major în formarea mai multor promoții ale Institutului „Ion Andreescu“ din Cluj, deschizîndu-le orizontul spre arta internațională contemporană, contribuind la punerea bazelor școlii clujene de ceramică – o dovadă timpurie a roadelor acestor eforturi au fost unele dintre primele proiecte ale lui Alexandru Antik, care a făcut din formele ceramice, organizate în instalații, elemente de artă conceptuală (Ipoteze de obiecte, - ) În anii ’ , Ana Lupaș a reorganizat Cenaclul Tineretului al Uniunii Artiștilor Plastici și l-a transformat într-o adevărată rețea națională sub titulatura de Atelier Arta alternativă – alți reprezentanți Am comentat pînă acum din această perspectivă aspecte ale operei artiștilor Ion Bitzan, Geta Brătescu, Horia Bernea, Ion Grigorescu, creația Anei Lupaș Adăugăm cîteva alte repere, cu precizarea că lista de nume și exemple de demersuri ar putea fi mai bogată decît cea cuprinsă în textul de față Ion Grigorescu Înainte de aceasta, găsim necesar să completăm profilul de artist alternativ al lui Ion Grigorescu – în primii ani de afirmare prefera inversarea ordinii numelui și prenumelui: Grigorescu Ion În compunea fotomontajul Revoluția culturală, prin care, de fapt, lua poziție față de Tezele din iulie Fotografiile de context urban și familial erau însoțite de „legende“ bătute la mașină Iconografiei amintite i se adăuga scena invaziei lăcustelor, obținută pin fotografierea ecranului de televizor în timpul difuzării unui film documentar, „aluzie la alternativa: revoluție culturală sau invadarea teritoriului“ Ambele dimensiuni prin care definim, din punctul nostru de vedere, arta alternativă, adică limbajul și atitudinea, sînt incluse în acest fotomontaj În - , Ion Grigorescu a început să facă film experimental (utilizînd pelicula de mm) Era preocupat de cotidian, pe care nu voia să-l înfrumusețeze ori să-l încarce de semnificații Primul film, din , a avut ca subiect o plimbare a artistului cu soția lui de atunci, Marica, și cu prietenii săi Matei și Florina Lăzărescu Din a introdus în filme „intenția“ Joseph Beuys și Mihai Olos la documenta, Kassel, Mihai Olos sculpturi de Mihai Olos Mihai Olos s-a exprimat prin pictură, sculptură, artă monumentală, obiect, performance, poezie Avea să îl marcheze profund și pe termen lung folclorul maramureșean, în toate zonele de creație în care avea să se manifeste Așa cum îi relata lui Octavian Barbosa, meșterii populari din regiunea natală și-au dat adevărata măsură în „obiectele de mici dimensiuni (bîte, fuse cu zdrangăne sau țurgalăi etc )“, obiecte care, în opinia lui Olos, se trăgeau din sceptrul voievodal și se supuneau unui concept unitar de construcție „Pe urmele meșterilor populari, Olos traversează genurile constituite și, după mărturia sa, toate happeningurile pe care le face […] nu sînt altceva decît practici (le-am zice exerciții) premergătoare, menite să anticipeze, în propria evoluție, ideea de «oraș planetar», ale cărui proiecte și machete (unele) au putut fi văzute în expoziția personală deschisă în la București în cadrul amplei manifestări artistice pe tema «Arta și orașul»“ [la Galeria Nouă] (Octavian Barbosa, în Dicționarul artiștilor români contemporani, Editura Meridiane, București, ) Importantă pentru afirmarea internațională a lui Olos a fost participarea la Trienala Internațională de Artă de la Milano, în , apoi, în , la documenta din Kassel, unde l-a cunoscut pe Joseph Beuys și a prezentat conferințe despre valorile plastice și simbolice ale artei maramureșene în cadrul Universității Libere conduse de acesta Fusul cu zdrangăne a fost un model formal esențial pentru sculptura modulară și pictura în rețea ale lui Olos, pentru proiectul său utopic, dar fascinant plastic de „oraș universal“ Artistul maramureșean a fost și unul dintre primii autori de performance din România, cel mai cunoscut exemplu fiind acțiunea intitulată Aur, grîu, oameni ( ), desfășurată în subteran, la Mina Herja: pe o masă pe care erau presărate boabe de grîu și în jurul căreia stăteau mineri, artistul alcătuise din lingouri de aur structuri similare celor din sculptura sa Erau astfel aduse împreună elemente ale bunăstării materiale, însă gîndul era îndemnat și spre valorile spirituale O conotație cunoscută doar apropiaților lui Olos se referea la munca deținuților politici în mina de la Baia Sprie O intervenție de land art, Pămînt, a avut artistul în la Cuhea, în Maramureș, unde a săpat, ajutat de prieteni, un traseu labirintic ce reproducea în negativ același model formal din sculptura și pictura lui – era un omagiu adus tatălui său, mort cu un an în urmă; apoi, peste zonele descoperite, au fost așezate bucăți regulate de pămînt cu iarbă Paul Neagu Paul Neagu, Going Tornado , performance Aberdeen, Paul Neagu este unul dintre cei mai importanți artiști români de după , nume esențial al diasporei, după , iar în perioada postdecembristă a revenit de mai multe ori în țară, deschizînd personale, participînd la expoziții de grup, realizînd sculpturi pentru spațiul public Contribuția lui ca artist și pedagog a fost remarcabilă în Marea Britanie, după ce s-a stabilit la Londra, fiind recunoscută, între alții, de artiști de mare anvergură internațională, precum Anish Kapoor, care i- a fost student Creator polivalent, Paul Neagu s-a remarcat prin sculptură, desen, obiect, performance, instalație, pictură, fondul fiind de orientare conceptuală – pionieratul său în arta conceptuală s-a manifestat atît în România cît și în Anglia, iar în acest al doilea caz, am spune că reperul cel mai semnificativ l-a reprezentat Grupul de Arte Generative (Generative Arts Group), fictiv, cu membri imaginari – cu excepția lui Neagu –, strategie gîndită de autorul român pentru a-și asigura un orizont de acțiune, ca artist, cît mai amplu, cu plurale versiuni de proiecte, prezentate în expoziții Cîtva timp (o parte din anii ’ ) plasticianul nostru a întreținut cu succes această ficțiune Criticul Paul Overy opina, după cum relatează Ileana Pintilie în cartea sa Acționismul în România în timpul comunismului (Idea Design & Print, Cluj, ), că strategia respectivă a fost activată de Neagu și datorită reciclării poziționării față de o atitudine pe care fusese și el nevoit s-o împărtășească în România, de secretomanie privitor la lucrările potențial neconvenabile sistemului, despre care știau doar un grup restrîns de prieteni, atitudine comună artiștilor români care separau creația „de atelier“ de cea care putea fi prezentată în expozițiile oficiale – și de aceea își crease cîteva alter ego-uri în cadrul Grupului de Arte Generative Paul Neagu, The Cake Man, Pînă s-a stabilit la Londra, în , Paul Neagu s-a remarcat mai ales prin lucrări, acțiuni, chiar texte-manifest care l-au plasat în prim-planul artei alternative din România A acordat multă atenție acestei direcții, o vreme, și după ce s-a mutat în Marea Britanie și, firește, în acest context, sensul conceptului de „alternativ“ s-a suprapus cu domeniul neoavangardei britanice/internaționale Încă din perioada formativă voia să se îndepărteze de expresia artistică tradițională Au apărut întîi Cutiile lui Neagu, obiecte/asamblaje confecționate adesea din materiale banale și compartimentate, piese neo-dada, care se adresau mai mult tactilului Componenta ironică devine semnificativă în cazul Colectorului de merite, În același an a realizat o acțiune stradală în București, deplasînd Colectorul de merite din loc în loc, în plin trafic Participînd cu o expoziție la Galeria Demarco, în , în cadrul Festivalului de la Edinburgh, Neagu a oferit publicului „artă palpabilă“ – sala era în întuneric, pereții vopsiți în negru, iar vizitatorii erau nevoiți să se folosească mai mult de simțul tactil pentru percepția lucrărilor În Paul Neagu a publicat în revista Arta manifestul „Palp’ Arta“, din care cităm: „Uzura artei pur vizuale, sofisticarea și închistarea ei m-au provocat să doresc o sinceritate, o evidență a vieții obiectului; solicitarea lui lirică sau filozofică să fie percepută prin contactul efectiv, prin aparatul senzorial ne«specializat» estetic, expresia lui să se realizeze în actul palpării […] o altă importantă caracteristică a obiectelor pe care le cultiv: perisabilitatea sau consumabilitatea“ (Paul Neagu, „Palp’ Arta“, în Arta, nr / ) În perioada de care ne ocupăm în acest capitol a apărut și tema Anthropocosmos, esențială în dezvoltarea gîndirii artistice a lui Paul Neagu și ipostaziată prin asamblaje, obiecte, desen, pictură, performance Universul uman, corpul se aflau în centrul ei, structurarea compartimentată era subordonată unui principiu rațional în coordonatele căruia trupul era supus unui proces de agregare și totodată unuia de dezagregare, era sugerată punerea în acord a alcătuirii corpului uman cu aceea a Cosmosului, poate și ca o reîntoarcere la principii ale Renașterii „Pentru Paul Neagu Anthropocosmos evocă un sistem uman hieratic format din niște «trepte» ascendente de la unu la multiplu, de la individual la colectiv…“ (Ileana Pintilie) De aici pornind s-au formulat ulterior performance-urile Mușcătura oarbă și Ploaia orizontală Acțiunea ritualică Om- prăjitură, derivată la rîndu-i din Anthropocosmos și aparținînd categoriei „artă manjabilă“, s-a desfășurat acasă la Iulian Mereuță, în București ( ), iar varianta londoneză – Cake-Man – la Sigi Krauss Gallery, în : artistul a propus o dublă comunicare, prin răvașele ce însoțeau gofrele și prin consumarea acelor prăjituri de către asistență Grupul Roman Cotoșman, Quaternar I, Grupul timișorean , alcătuit din Ștefan Bertalan, Roman Cotoșman și Constantin Flondor, a fost „primul grup artistic experimental din România“ (Ileana Pintilie), constituit oficial în Bertalan și Flondor desenau structuri geometrice pornind de la cele naturale, iar Cotoșman a proiectat un sistem op art și cinetic, pentru efecte de lumină, fabricat pe cale industrială (Quaternar I, ) Lansarea pe plan național s-a produs în , prin expoziția pe care grupul a avut-o în București, la Sala Kalinderu, împreună cu Diet Sayler și Zoltan Molnar Demersurile celor ce alcătuiau au fost susținute de critici cu autoritate: Eugen Schileru, Ion Frunzetti, Octavian Barbosa Recunoașterea internațională a intervenit odată cu participarea la Bienala de artă constructivistă de la Nürnberg, în , unde Cotoșman a prezentat Quaternar I; Flondor, preocupat la rîndu-i de op și cinetism, de experimentarea unor materiale noi (sticla riglată), a expus Pionii regelui de sticlă, iar Bertalan a contribuit cu „structuri plane și tridimensionale, realizate din rețele transparente de fire și care produceau și ele o vibrație optică și o mișcare virtuală (Polimorfism I)“ (Ileana Pintilie) Cei trei artiști realizau lucrări separate, dar expuneau împreună Sigma avea să fie, în anii ’ , al doilea grup de neoavangardă timișorean Pavel Ilie Pavel Ilie a studiat pictura la Institutul „Nicolae Grigorescu“ (absolvent în ), avîndu-i ca profesori pe Catul Bogdan și Ștefan Constantinescu A abordat mai multe variante stilistice într- un timp scurt, de la postimpresionism la abstracție geometrică Apoi a extins studiul structurilor geometrice în colaje, iar apetitul său pentru degrănițuirea limbajelor artistice, convergent cu dorința de cercetare a unui fond ancestral, a lumii rurale profunde, l-au condus spre arta ambientală cu materiale naturale pe care le-am putea aronda și Artei povera (nuiele, chirpici, lînă, frînghie) Transformarea aceasta s-a produs pe fondul unei schimbări de gîndire artistică ce a făcut din Pavel Ilie unul dintre primii artiști conceptuali din România, deopotrivă cu, între alții, Paul Neagu și Horia Bernea (reamintim că ei trei s-au numărat printre artiștii promovați de Richard Demarco și care au putut cunoaște în mod direct repere majore ale artei internaționale a anilor ’ -’ ) Este interesant totodată, din punctul nostru de vedere, că unele cercetări de structuri formale par să-i apropie pe Neagu, Ilie și Bernea Schițele, studiile, machetele, proiectele lui Pavel Ilie puteau fi amplificate la scară pentru a se constitui în proiecte de arhitectură/sculptură consubstanțială cu mediul Acesta era, probabil, și idealul artistului, de a crea artefacte care să permită o comunicare profundă între om și natură Am vorbi despre art in progress în cazul lui Pavel Ilie, despre o întîlnire firească a artei conceptuale, land art-ei și artei sărace, despre întîlnirea civilizației rurale cu arta contemporană Să precizăm că Pavel Ilie a expus, în - , la Edinburgh, și să reamintim că a participat în , la Bienala Constructivistă de la Nürnberg În a părăsit România, a locuit în Elveția și apoi s-a stabilit în Canada Pavel Ilie scria în în revista Arta, contribuind la o anchetă despre arta monumentală: „Mă interesează spațiul Mișcarea omului în spațiu, relațiile dintre om și spațiul natural sînt lucruri care mă atrag Imensitatea spațiului în Bărăgan m-a stăpînit întotdeauna… Mai important decît să construiești obiecte este, după credința mea, să-ți stimulezi capacitatea de a sesiza și a trăi relațiile din natură, de a imagina afectiv relații noi [sublinierea artistului] O operațiune poetică, în fond, care îmi dă uneori mai multe și mai bune satisfacții intelectuale decît producerea unui obiect […] Proiectele mele în ultima vreme stau toate sub semnul realizărilor ambientale, al afectelor și umbrelor emoționale, care ne vin din vechime, din istorie, din viața așezată de mii de ani pe același loc […] Cînd afirm că mi se pare mai important să imaginez situații posibile, de pe pozițiile artei conceptuale, decît să creez obiecte, sînt conștient că e un mod de a vedea arta tot atît de relativ (sau de vulnerabil) ca oricare altul“ (în Arta, nr - / ) Remarcăm încă o dată, în finalul acestei incursiuni istorice despre arta românească în anii și în prima parte a anilor , vivacitatea scenei artistice românești în primul deceniu și jumătate după , adică în anii liberalizării culturale, complexitatea creației în această perioadă, complexitate determinată de coexistența artei oficiale cu ceea ce vom numi de acum încolo artă alternativă, remarcăm și coexistența generațiilor formate și lansate înainte de cu „generația ’ -’ “, care a avut un rol esențial în deschiderea de orizont și mutațiile produse în arta românească a epocii Arta românească de la jumătatea anilor ’ pînă în (I) Context social-politic și cultural Perioada cuprinsă între mijlocul deceniului opt al secolului al XX-lea și anul Revoluției, , este una de mari încercări pentru România Este probabil cea mai dificilă din era comunistă, cu excepția anilor de debut, de instalare a acestei ere, după model sovietic (aproximativ - ) Alienarea individului Relaxarea ideologică parțială, progresul economic și liberalizarea culturală relativă, ce se înfiripaseră și se dezvoltaseră începînd cu prima treime a anilor ’ , ating apogeul și încep să descrească după - și sînt frînate tot mai accentuat spre mijlocul anilor ’ Vizita din , în China, Coreea de Nord, Vietnamul de Nord și Mongolia, a lui Nicolae Ceaușescu, l-a stimulat pe acesta să declanșeze o linie ideologică mult mai severă, făcută publică întîi prin așa- numitele Teze din iulie și prin care pune bazele unei „micro-revoluții culturale“, ale unei conduite neostaliniste Politica oficială va fi aceea a unui naționalism comunist de stat, pe fondul căruia se va formula și se va amplifica agresiv cultul personalității, avîndu-l ca obiect pe Nicolae Ceaușescu – ales în (primul) președinte al Republicii Socialiste România –, apoi perechea conducătoare Nicolae și Elena Ceaușescu „Restaurația“ ideologic-culturală inițiată în va fi consolidată și înăsprită din , după cuvîntarea de la Mangalia a secretarului general al Partidului Comunist Român (Tezele de la Mangalia) Nicolae Ceaușescu nu va stopa cultul personalității și îi va cădea victimă, ajungînd să creadă că este cu adevărat „cel mai iubit fiu al poporului“ și detașîndu-se tot mai mult de realitate, creditînd varianta trucată a acesteia, alimentată din plin de structurile conducerii politice și economice Eșecul progresiv al industrializării masive forțate, diversele greșeli de politică economică, ambiția șefului Statului de a plăti integral datoria externă a țării cu orice sacrificiu, au determinat o deteriorare dramatică, mai ales în anii ’ , a calității vieții, de la insuficiențele alimentare pînă la drămuirea aspră a resurselor de apă și energie Existența cotidiană ajunsese o luptă pentru supraviețuire Privațiunilor materiale li se adaugă inocularea grotescă a minciunii ideologice, situația gravă a libertății de expresie și amenințarea spectrului Securității, cultul mediatic obsesiv promovat al personalității, restrîngerea emisiei tv la două ore pe zi, o jumătate din acest program fiind subordonat în totalitate propagandei Alienarea (tot mai gravă) a individului se traducea în România anilor ’ prin distanțarea dureroasă a vieții private de cea publică, prin „masca“ socială ce trebuia purtată în scop protector În epocă are loc o încercare de reapropiere de URSS, însă nu și de reformele promovate în a doua jumătate a anilor ’ de Mihail Gorbaciov sub semnul conceptelor de Perestroika și Glasnost Ca și cînd deficitul economic nu ar fi fost îndeajuns de alarmant, Ceaușescu s-a lansat și în alte proiecte de amploare, nu doar inutile, ci şi profund distructive, prin care intenționa, probabil, să aducă România cît mai aproape de ceea ce ar fi vrut să fie imaginea ideală a societății socialiste multilateral dezvoltate, angajate în marșul victorios către societatea comunistă Ne gîndim la proiectul de eliminare a „principalelor deosebiri între oraș și sat“, ceea ce a însemnat distrugerea a aproape cinci sute de sate și mutarea locuitorilor acestora în niște clădiri deloc îmbietoare din beton, „dotate“ cu toalete în curte și cu fîntîni în stradă Ne gîndim și la dărîmarea unor biserici – dispariția Mănăstirii Văcărești, un prețios ansamblu brâncovenesc, a fost poate cea mai tragică pierdere – ori la mutarea altora, măsuri privite de inițiatori ca victorii ideologice asupra religiei și ca soluții ajutătoare pentru înfăptuirea mărețelor planuri de sistematizare ale regimului Situaţia din celelalte ţări comuniste şi Decembrie în România Evenimentele din Decembrie din România au reprezentat ultimul episod al căderii regimurilor comuniste din Europa (finalul celui din Albania a fost în , iar destrămarea URSS a avut loc în ) Țara noastră era din ce în ce mai decuplată de contextul internațional, conservatorismul de esență stalinistă al lui Ceaușescu s-a manifestat și prin divergența de viziune între el și Gorbaciov, prin izolaționismul treptat care ne-a afectat pe plan extern în anii ’ Zilele revoluționare din preajma Crăciunului din au fost atît de dense, sîngeroase și luminoase totodată, încît păreau un miracol pentru cei care le trăiau cu inima deschisă și cu gîndul încă neatent la manipulări, la lupte pentru putere, la eventuale înțelegeri pe plan intern și extern… Am fost martorii prăbușirii unui dictator, a unui sistem, din momentul în care s-a început să se strige „Jos comunismul!“, însă nu știam atunci cît de lungă va fi „tranziția“ În timpul desfășurării dramatice de fapte din Decembrie , Muzeul Național de Artă din București a suferit pagube deosebit de importante Începînd cu anul și pînă în , aveau să se execute lucrări de reconsolidare și de restaurare ale clădirii Muzeului și ale operelor afectate Instituția a primit titulatura de Muzeul Național de Artă al României (MNAR) Din mai și pînă în , au fost redeschise Galeria de Artă Europeană, cea de Artă Românească Modernă și, în final, Galeria de Artă Veche Românească Uniunea Artiştilor Plastici Bugetul pentru cultură a fost redus drastic în deceniul nouă al secolului trecut Uniunile de creație au început să fie privite de către eșalonul superior al conducerii politice ca niște potențiali factori ostili, iar măsurile preventive au fost fără precedent: în Uniunea Artiștilor Plastici, de pildă, nu s- au mai făcut primiri de noi membri în a doua jumătate a anilor ’ , dosarele depuse de către aspiranți rămînînd blocate pînă în Oficial s-a spus că după desființarea Direcției Generale a Presei și Tipăriturilor ( ), cenzura s-a anulat, însă aceasta a funcționat cu o forță egală ori sporită în continuare, atribuțiile respective fiind preluate de Secția de Presă a Comitetului Central al PCR A scăzut procentajul schimburilor culturale cu străinătatea, a sporit numărul intelectualilor rămași „dincolo“ La un moment dat, circula o glumă care spunea că diaspora artistică românească din zona Parisului a crescut într-atît, încît s-ar putea forma acolo o nouă filială a Uniunii Artiștilor Plastici… S-a redus numărul achizițiilor și al comenzilor, acestea din urmă (mai ales) punînd accentul, prin tematică, pe cultul personalității: portrete ale cuplului conducător, vizite de lucru pe marile șantiere ale patriei, integrarea „conducătorului iubit“ în galeria marilor bărbați ai țării Unii dintre artiștii care nu alegeau calea artei de comandă socială și aveau venituri insuficiente optau să lucreze pentru galeriile Fondului Plastic al UAP – piesele vestimentare, accesoriile, lucrările de artă decorativă potrivite pentru cadouri, care se vindeau aici, chiar felicitările erau la mare căutare pentru o clientelă cel puțin cu veniturii medii Să mai spunem, în legătură cu Uniunea Artiștilor Plastici, că în perioada - președintele acesteia a fost pictorul Brăduț Covaliu, iar din pînă în – sculptorul Ion Irimescu Învăţămîntul artistic Învățămîntul artistic a primit serioase lovituri în această perioadă În toată țara au rămas doar trei licee de specialitate În ce privește nivelul universitar, în s-a introdus la Institutul de Arte Plastice „Nicolae Grigorescu“ din București învățămîntul seral, iar cifra de școlarizare s-a redus de la la de locuri Pe de altă parte, în contextul politicii de reduceri/comasări de instituții, Institutul de Istoria Artei al Academiei Române a fost integrat, în , în Institutul „Nicolae Grigorescu“ și comasat cu Secția de Istoria și Teoria Artei a acestuia, în timp ce Direcția Monumentelor Istorice a fost desființată – o parte dintre specializările și dotările sale au fost salvate prin preluarea lor tot de către Institutul „Nicolae Grigorescu“, al cărui rector devenise, în , istoricul de artă Vasile Drăguț, ce l-a condus pînă în , cînd funcția a fost încredințată artistei textiliste Ecaterina Teodorescu, ce a deținut-o pînă în Casa Poporului Ultimul deceniu al „epocii de aur“ a fost marcat și de punerea în operă a planului megalomanic al dictatorului de construire a unui nou centru civic și politico-administrativ al Capitalei, plan în miezul căruia se afla realizarea Casei Poporului, ce avea să devină a doua clădire modernă ca mărime în lume, după Pentagon Întîi, a fost eliberat terenul pentru „măreața“ inițiativă arhitecturală și urbanistică, adică a fost rasă de pe fața pămîntului o parte a centrului istoric al Bucureștiului, ceea ce a amputat grav moștenirea, patrimoniul cultural-urban al orașului și a dislocat aproape peste noapte un segment semnificativ de populație Unii (mai ales turiști străini) identificau superficial, după , edificiul Casei Poporului, ce avea să capete, după Revoluție și cîteva dezbateri fără consecințe, funcția principală de sediu al Parlamentului, drept un exemplu interesant de arhitectură postmodernă… Există unele caracteristici, mai ales de ornamentică, ce îndreptățesc o asemenea apreciere, însă acestea fac parte dintr-un ansamblu care este încadrabil de fapt în ceea ce numim arhitectură totalitară, ca profil și ca dimensiuni ce desfid competiția Construcția în chestiune (actualul Palat al Parlamentului), noul Centru Civic și elemente de estetică urbană incluse, cum ar fi salba de fîntîni de pe ceea ce se numește acum Bulevardul Unirii, au implicat și munca unor artiști plastici, din perspectiva artei de comandă socială (pictură murală, mozaicuri, decorație sculptural-arhitectonică) Ideea de edificare a unui nou centru civic în București, de schimbare la față a orașului pentru a corespunde „omului nou“ al erei socialiste, s-a folosit și de consecințele grave ale cutremurului din martie , care au devenit pretext pentru demolarea unor clădiri importante, ce „deranjau“, precum Biserica Enei, aflată aproape de Institutul de Arhitectură și Urbanism „Ion Mincu“ În altă ordine de idei, un complex de motive și evoluții în care cuvîntul final a fost al dictatorului a transformat începerea restaurării Mănăstirii Văcărești în demolarea acesteia, petrecută între - , în ciuda unui memoriu pentru salvarea mănăstirii, pe care îl semnaseră importanți oameni de cultură „Cîntarea României“ În , istoricul și criticul literar Edgar Papu, un respectat specialist în literatură comparată, a publicat în revista Secolul studiul „Protocronismul românesc“ Autorul făcea o pledoarie pentru o mai bună cunoaștere și promovare a culturii române și a reperelor ei pe plan internațional, însă și pentru un protocronism ponderat Ideologia oficială a preluat și amplificat agresiv aceste idei, coroborîndu-le cu ascensiunea cultului personalității Una dintre formele/consecințele la nivelul culturii de masă ale acestei politici manipulatorii a fost Festivalul Național „Cîntarea României“( - ), care, sub aparența încurajării creației culturale de expresie larg democratică, a dezvoltat, prin artizanii lui din zona aparatului ideologic al Partidului Comunist Român, o strategie de nivelare a valorilor, de suprapunere/confuzie între creația profesionistă și cea de amatori Culturnicii de la București urmăreau să minimalizeze importanța actului valoros și poate influent de cultură profesionistă, importanța intelectualității, prin promovarea puternică a culturii de amatori, indiferent de performanțele sale calitative Să menționăm în contextul problematicii ideologice care include protocronismul și cartea Katherinei Verdery, tradusă în românește de către Mona și Sorin Antohi, sub titlul Compromis și rezistență Cultura română sub Ceaușescu (Editura Humanitas, București, ) Autoarea consideră că, în perioada analizată în studiul său, ideologia națională a cunoscut o nouă ascensiune în România, iar acest tip de discurs a ajuns să îl domine pe cel marxist la nivelul strategiilor puterii În opinia lui Verdery, principalele dezbateri culturale de la noi au avut atunci în miezul lor ideologia națională, fie considerată dintr-o perspectivă agreată de regimul totalitar, fie dintr-una polemizînd cu aceasta Deși lumea de idei din acest studiu semnat de Katherine Verdery ne pare oarecum reducționistă, el oferă o bine-venită vedere din exterior asupra ideologiei naționale din timpul a ceea ce numim ironic, firește, „epoca de aur“ „Verdery… punctează raportarea la repere occidentale în replica antiprotocroniștilor, dar o subordonează ipostazierilor ideologiei naționale ca fenomen al rezistenței prin cultură; eu prefer să… văd în eforturile sincroniste o formă în sine a revitalizării spiritualității românești a timpului, de menținere a sa în circuitul internațional…“ (Adrian Guță, în Generația ’ în artele vizuale, Editura Paralela , Pitești, ) „Rezistență sau supraviețuire prin cultură?“ Într-o dezbatere publicată în revista Observator cultural nr din , pe tema „Rezistență sau supraviețuire prin cultură?“ (în perioada comunistă), dezbatere ce s-a desfășurat la Cluj, în , în cadrul Centrului de Cercetare a Imaginarului Phantasma, Corin Braga a vorbit despre o scară ierarhică axiologică în sens moral-politic, alcătuită prin referire la raportul dintre creație și ideologia totalitară Clasificarea era următoarea: autori (scriitori) „înrolați“ (ei devin portdrapelul ideologiei totalitare), „colaboratori activi“ cu regimul, „colaboratori pasivi“, „rezistenți pasivi“, „rezistenți activi“ „Rezistenții pasivi“ ar corespunde conceptului de „supraviețuitori prin cultură“, cu o reprezentare majoritară printre scriitorii din România, iar „rezistenții activi“ ar fi de fapt „rezistenții propriu-ziși“, adică cei care au înfruntat regimul, au plecat din țară și au continuat lupta din străinătate În Postmodernismul românesc (Editura Humanitas, București, ), Mircea Cărtărescu afirmă în legătură cu modul de lucru al exponenților generației literare ’ : „Lucrul cel mai important pentru ei a fost să impună, prin scrisul lor, o zonă de normalitate și libertate interioară, fapt care-i înscrie în curentul general de «rezistență prin cultură» promovat de mentorii lor și, pe de altă parte, să cartografieze istoria recentă la nivelul ei microstructural Prețul, foarte greu, a fost depolitizarea […] Starea firească a acestei generații este cea de anarhie visătoare“ Volumul LXXX Mărturii orale Anii ’ și bucureștenii (Editura Paideia, București, ), apărut din inițiativa Muzeului Țăranului Român și pornind de la un proiect inițiat de Irina Nicolau, este o valoroasă culegere de istorie orală urbană, alcătuită ca un dicționar de termeni și avînd o accentuată dimensiune de antropologie culturală, şi o carte care antologhează, adesea, cotidianul rezistenței prin cultură Cu privire, de pildă, la termenul „şopîrle“, etnologul Petre Popovăț îi identifică acestuia originea într-un sketch mai vechi al lui Toma Caragiu și îl configurează „în sensul unei întîmplări sau al unei situații banale, povestite cu un aer, aparent, nevinovat, dar care, datorită ambiguității create prin mijloace artistice, dă naștere la subînțelesuri «subversive»“ Emisiunile postului de radio Europa Liberă au reprezentat pentru români o gură de oxigen în perioada comunistă datorită viziunii critice asupra vieții politice din țară, orientării anticomuniste a postului, faptului că istoria nu era falsificată ori datorită buletinelor de știri cuprinzătoare privitoare la „scena“ românească (vezi și celebra emisiune „Actualitatea românească“ a lui Neculai Constantin Munteanu) și la cea internațională, graţie comentariilor despre noutățile din cultura noastră și din cea occidentală, despre adevăratele valori ale spiritualității românești Erau așteptate cu mare interes textele semnate de Monica Lovinescu, Virgil Ierunca, Vlad Georgescu Aici s-au făcut auzite și voci ale disidenței, printre colaboratori numărîndu-se și Paul Goma Europa Liberă a fost primul post care a difuzat știrea despre cutremurul din martie , înaintea radioului oficial de la București De asemenea, Europa Liberă a relatat încă din primele zile despre Revoluția română din Decembrie , începînd cu evenimentele de la Timișoara, transmiţînd în context și mesajul Regelui Mihai I Arta românească de la jumătatea anilor ’ pînă în (II) Unul dintre cele mai interesante și semnificative fenomene ale culturii românești în perioada la care se referă acest serial au fost formarea, lansarea şi drumul spre maturitate al generației culturale ’ Putem vorbi de o generație culturală datorită convergențelor formative într-un interval de timp și un context social-politic și de civilizație date, într-un mediu intelectual comun, datorită reacțiilor asemenea la acel context, opțiunilor de lectură identice sau apropiate ori opțiunilor de cultură filmică și muzicală consonante și ele Conştiinţa de sine a generaţiei ’ Pornind de la acest background, un element important l-a reprezentat împărtășirea unei platforme teoretice comune: postmodernismul, care le-a hrănit/le hrănește creația Optzeciștii, care s-au format și s-au lansat în a doua jumătate a anilor ’ și prima parte a anilor ’ , s-au impus treptat ca generație de creație, mai ales în literatură și în artele vizuale Există însă exponenți marcanți și în teatru sau film, precum regizorul și actorul Marcel Iureș, actorul, regizorul și scriitorul Horațiu Mălăele, regizorul de teatru Alexandru Darie, regretatul regizor de film Ovidiu Bose Paștina, actrița Oana Pellea, regretații actori Adrian Pintea și Dinu Manolache, actrița Rodica Negrea, regizorul de film Laurențiu Damian, actorul Claudiu Bleonț, regizorul de teatru și scriitorul Mihai Măniuțiu, regizorul de film și scenaristul Nae Caranfil, actorul și omul de televiziune Florin Călinescu Sînt optzeciști și printre muzicienii români contemporani importanți – ne gîndim, de pildă, la pianistul Andrei Vieru, la dirijorii Ion Marin și Iosif Ion Prunner (primii doi s-au stabilit în străinătate) În zona muzicii rock progresive, folk, remarcăm artiști ca Ilie Stepan și grupul Pro Musica, Zoia Alecu, Crina Mardare, Nicu Alifantis Mircea Florian și-a început drumul de muzician spre finalul anilor ’ , iar traseul său, care continuă și astăzi, este unul dintre cele mai complexe și notabile, de la folk la muzică progresivă, incluzînd și prelucrări de muzică arhaică și orientală, incursiuni în muzica electronică; activ și în artele vizuale, a combinat adesea producția de sunet cu aceea de imagine, inclusiv prin intermediul performance art și a participat la mai multe evenimente ale generației ’ a artelor vizuale, evenimente de dinainte și de după Vasile Pop Negreșteanu, Vizită de lucru la Canalul Dunăre-Marea Neagră, Generația ’ s-a lansat la nivel individual și de grup întîi în literatură, apoi, cu un scurt decalaj, în artele vizuale S-a coagulat pe parcursul deceniului al nouălea al secolului trecut și conștiința de sine a acestei generații de creație Sînt important de subliniat suportul și promovarea scriitorilor și artiștilor săi de către criticii congeneri, ei contribuind la identificarea, comentarea platformei teoretice (postmodernismul), ei realizînd analiza unor raporturi cu literatura și arta internațională, cu orizontul teoretic extins al postmodernismului Coerența și trăsăturile convergente ale generației ’ își găsesc un punct de sprijin și în unele prietenii de durată care s-au format între scriitori, artiști și critici din ambele domenii, iar un cercetător care se încumetă la studierea atît a literaturii, cît și a artei optzeciștilor va putea identifica unele repere de strategie, structurale, tematice, cel puțin apropiate (vezi Adrian Guță, Generația ’ în artele vizuale, Editura Paralela , Pitești, ) Generația de creație ’ a fost/este activă și din pînă în prezent, aceste aproape trei decenii reprezintă maturitatea sa, care marchează era postdecembristă cu repere majore în cultura scrisă și în cea vizuală Ion Bitzan, Lucrări de primăvară, anii ’ Literatura generației ’ s-a remarcat la început în poezie și în proza scurtă și prin raportarea polemică la estetismul și modernismul generației ’ -’ , la poezia îmbelșugată în metafore ori la proza psihologizantă, arborescentă, antinarativă (notăm însă afinitatea cu prozatorii „Școlii de la Târgoviște“: Mircea Horia Simionescu, Radu Petrescu, Costache Olăreanu, Tudor Țopa) Au fost importante pe traseul formativ al scriitorilor optzeciști lecturile și comentariile la aceste lecturi în cadrul unor cenacluri literare: Cenaclul de luni (poezie), condus de Nicolae Manolescu, Cenaclul Junimea (proză), coordonat de Ovid S Crohmălniceanu, și Cenaclul Universitas al lui Mircea Martin Ideea și realitatea cenaclului au fost relevante și pentru optzeciștii artelor vizuale: ne referim la activitatea Atelierului în București și în țară de-a lungul anilor ’ Două volume ca debuturi de grup au fost semnificative în aceeași ordine de idei – este vorba despre Aer cu diamante, cuprinzînd poeme ale lui Mircea Cărtărescu, Traian T Coșovei, Florin Iaru, Ion Stratan ( ) și Desant ’ ( ), care grupa lucrări de proză scurtă ale mai multor autori, între care Mircea Nedelciu, Gheorghe Crăciun, Sorin Preda, Gheorghe Iova, Cristian Preda, Hanibal Stănciulescu, Emil Paraschivoiu, Mircea Cărtărescu și Ion Bogdan Lefter Optzeciștii emergenți scriau o poezie care urmărea eliberarea de metafore și o proză scurtă ce regăsea gustul povestirii, ambele genuri plonjînd tematic în cotidianul citadin și căutînd fibra pulsîndă a realului, inclusiv prin recursul la utilizarea unor forme de limbaj „decupate“ din acela de fiecare zi, chiar stradal Această „dezvrăjire“ a realității avea să apară și în artele figurative Era semnificativă și întoarcerea spre sine ca ipostază a autoreferențialității, propensiunea unor autori pentru biografism Tehnica fragmentului și optica ironică, spiritul ludic, la rîndul lor prezente atît la nivelul textului, cît și al imaginii, trimit la strategiile postmodernismului Ovid S Crohmălniceanu distingea de timpuriu, în prefața la Desant ’ , unele date care aveau să se dovedească definitorii pentru proza scurtă, în parte și pentru poezia generației în discuție: „Obiectul predilect al atenției lor este realitatea cotidiană actuală […] Senzația pentru cititor e a unui spor considerabil de autenticitate [s a ], recunoscută pînă în intimitatea pastei verbale, unde și-au pus amprenta diverse ticuri semnificative […] Relativizarea figurilor și a situațiilor, întoarcerea autorului asupra lui însuși chiar în timpul redactării textului, denunțarea naturii iluzorii a activității imaginative, prezentarea multitudinii soluțiilor posibile cînd e vorba de transformat realitatea în ficțiune nu rămîn niciodată gratuite, au mereu un rost precis, introduc o distanță ironică, menită să prevină concluziile simpliste sau să ruineze anumite mitologii literare“ „În opera scriitorilor generației ’ , conectarea pe distanța cea mai scurtă la real se împletește cu o arborescență impresionantă de referințe la o bibliografie internă și externă, altele decît cele pe care se sprijiniseră generațiile literare anterioare Cultura, cred, devine a doua natură/sursă pentru universul de creație al scriitorilor congeneri cu autorul acestui studiu“ (Adrian Guță, Generația ’ …) Arta oficială și arta alternativă Arta oficială e dominată treptat de cultul personalității Magda Cârneci vorbește despre „un stil care poate fi numit kitsch de stat[s a ] – rezultat al festivismului de nuanță monarhică ce înconjoară persoana și actele lui Ceaușescu… – [și care] se întrupează într-o artă «de aparat» care întoarce hotărît spatele chiar și modernismului academizant anterior, pentru a regăsi un fel de neorealism socialist [s a ] Mimetic sau schematic, dar întotdeauna stîngaci, acesta se aplică unei viziuni alegorice și fals hieratice, de o artificialitate și o încărcătură ornamentală ce ar putea fi puse pe seama unui inedit (și uneori grotesc) «pseudobaroc comunist»“ (Artele plastice în România…) Ar putea ilustra măcar în parte aceste judecăți critice unele tablouri ale lui Sabin Bălașa, de pildă, în care elementul compozițional esențial îl constituie cuplul conducător, iar iconografia se traduce stilistic, am spune, printr-o sinteză sui generis de simbolism cu realism fantastic, definind o viziune apoteotică și totodată ușor hilară pentru o percepție lucidă și educată Eugen Palade, Mai Expozițiile tematice oficiale continuă să celebreze momente din istoria noastră rescrisă din perspectiva ideologică a PCR (manifestările „aniversare“), prezintă ipostazieri ale „vieții și construcției socialiste“ Apar, în aceeași ordine de idei, ca semn al epocii, expoziții sau cel puțin lucrări dedicate unor episoade din „tinerețea revoluționară“ a lui Nicolae Ceaușescu și a soției sale (manifestările „omagiale“) S-au organizat și ample expoziții cu iz protocronist/naționalist: exemplul emblematic în sensul acesta, am spune, l-a constituit cea prilejuită de aniversarea a „ de ani de la formarea primului stat dac centralizat și independent sub conducerea lui Burebista“ (Sala Dalles, ), expoziția fiind unul din evenimentele care au omagiat un moment istoric incert – despre importantul rege dac și cronologia faptelor sale știindu-se destul de puține lucruri –, care servea însă cît se poate de bine cultului „marelui conducător“ născut la Scornicești și sugera o filiație bimilenară de lideri glorioși ai meleagurilor carpato-danubieno-pontice, filiație menită mai ales să-l pună în valoare pe cel mai recent, Nicolae Ceaușescu Artiști prezenți cu lucrări în expozițiile oficiale tematice de tipul celor identificate mai sus, reticenți și față de modernismul academizant, pictori care au sporit iconografia cuplului conducător, a „vizitelor de lucru“, a „magistralelor socialismului“ au fost, între alții, Eugen Palade, Dimitrie Grigoraș, Constantin Nițescu, Gheorghe Ioniță, Doru Rotaru, Vasile Pop Negreșteanu Unii satisfăceau mai frecvent comanda socială, alții lucrau și expuneau doar uneori în asemenea manifestări oficiale „specializate“, de regulă din rațiuni financiare/împinși de o condiție materială precară Pictura oficială tematică a lui Ion Bitzan sau cea realizată de el împreună cu Vladimir Șetran și-au continuat traseul în ultimii cincisprezece ani ai perioadei comuniste, fără ca Bitzan să renunțe la fundamentul stilistic novator pe care l-am analizat într-un episod anterior Sabin Bălașa, Omagiu Se putea observa în anii ’ cum se formase un „stoc“ de lucrări tematice, care erau prezentate în expoziții (la Dalles, îndeobște) în grupaje cu variabile de la caz la caz, „depozitului“ adăugîndu-i- se cînd și cînd repere noi Lucrările, mai ales pictură, dar și sculptură (Paul Vasilescu, de pildă) sau grafică, erau văzute de public în spațiul expozițional doar cu asemenea prilejuri Putem vorbi, cu alte cuvinte, de un fel de artă „cu circuit închis“, așa cum în perimetrul din dreptul sediului Comitetului Central al PCR – acela unde, în fața mulțimii adunate a avut loc ultima „scenă a balconului“ a lui Nicolae Ceaușescu, în decembrie – circulația era interzisă în „epoca de aur“; o artă care nu-și îndeplinea rolul de fenomen de comunicare decît în condiții de „seră politică“ ce dispunea îndeobște de un „sol“ slab alimentat cu „îngrășămînt estetic“ Să precizăm că expoziții oficiale erau, instituțional vorbind, și cele de tip salonnațional, municipal, regional (de arte plastice), iar orizontul tematic al acestora era mai cuprinzător, incluzînd portretul în diverse variante, pictura și grafica inspirate de istorie, cea negrevată de retorică agresivă, reprezentări de peisaj industrial sau agricol fără vector politic, secvențe de peisaj natural și citadin, naturi statice (unele, în speță cele florale, găsindu-și locul, cîteodată, și în contextul expozițiilor „omagiale“ și „aniversare“) Cum arta abstractă își cîștigase între timp dreptul la prezență expozițională, inclusiv ea se regăsea pe simeze Să adăugăm scena de gen în pictură și grafică, sculptura de portret, cea inspirată de artefacte populare ori abstractă Diversitatea stilistică era incontestabilă în saloane, variantele de realism identificate pentru perioada anterioară s-au prelungit și nuanțat în cea despre care este vorba acum, inclusiv „figurativismul bizantinizant“ și „suprarealismul îmblînzit“/„realismul fantastic“, acestea două evoluînd însă și spre forme cu o ideatică orientată spre recuperarea unei anume tradiții spirituale, respectiv spre o variantă critică, cu miez de fabulă Ceramica și artele textile Saloanele de arte decorative, cu statut similar, aduceau în același spațiu expozițional artele textile și „artele focului“: ceramică, sticlă, metal Se remarca în cadrul acestora libertatea de mișcare stilistică, frecvența sporită a soluțiilor abstracte, inovația tehnică, apropierea de unele caracteristici ale artelor plastice În intervalul de timp la care ne referim a început să fie pusă în discuție, pentru a fi cel puțin restrînsă, ca dovedindu-se depășită, diferența dintre „artele majore“ (plastice) și „artele minore“ (cele decorative) Evoluția însăși de viziune și limbaj a declanșat aceste modificări de statut, susținute și de critică Opțiunile noi apăruseră încă de pe la sfîrșitul anilor ’ și începutul deceniului următor, iar în anii ’ -’ s-au amplificat, au fost promovate și prin pedagogia artistică decembrie , Bucureşti Ne referim la piesele textile tridimensionale ori la „altoreliefurile“ textile (realizate prin utilizarea frînghiei, a sisalului ca materiale cu textură mai specială, volumetrie) Ne gîndim totodată la faptul că, în ceramică, sculpturalul, inovațiile tehnice, o anume tendință spre o estetică specifică prind teren – a se vedea contribuțiile „Școlii din Cluj“, în frunte cu Mircea Spătaru și Cornel Ailincăi, și ale „Școlii din București“, reprezentată mai ales de Lazăr Florian Alexie și Costel Badea; este vorba atît de importanța demersului lor artistic prin apropierea de sculptură și arta monumentală, cît și despre faptul că acest proces s-a reflectat în pedagogia artistică a respectivilor creatori, așa încît exponenți ai promoțiilor lor de studenți au contribuit la aprofundarea și integrarea respectivelor mutații în universul ceramicii românești a anilor ’ și de după Elementele subliniate mai sus apropiau de fapt anumite zone ale artelor textile și ale ceramicii de arta alternativă la nivelul limbajului și viziunii Să nu uităm contribuția de pionierat în zona ceramicii sculpturale (inclusiv monumentale), utilizînd și structuri modulare, a lui Patriciu Mateescu, artist care s-a format în București și s-a lansat în România în anii ’ , iar la sfîrșitul deceniului următor s-a stabilit în SUA Cultura alternativă și-a continuat traseul în a doua jumătate a deceniului al optulea, apoi în cel următor, pînă în Fisurarea monolitismului culturii oficiale s-a perpetuat și nuanțat în această perioadă, după dizolvarea „liberalizării“, în sensul că deschiderea inițiată în anii ’ nu a mai putut fi stopată decît parțial chiar și pe parcursul dificilului deceniu al nouălea, acela al naționalismului comunist de stat Perspectiva de atitudine a artei alternative, traducîndu-se prin opoziția, cel mai adesea indirectă – dat fiind dogmatismul ideologic și severitatea cenzurii –, sau prin diferența față de arta de comandă oficială, e completată de perspectiva limbajului artistic: cîștigă semnificativ teren fotografia, filmul experimental, performance art, instalația, iar video, utilizat întîi ca instrument pentru documentarea faptului artistic din zona acționismului și a instalaționismului performativ, intră în scenă aproape de finalul anilor ’ Arta românească de la jumătatea anilor ’ pînă în (III) Spre finalul deceniului al optulea și în deschiderea celui următor, cîteva expoziții de grup inițiate de Ion Grigorescu au reușit să confere un nou statut fotografiei și filmului experimental, să le integreze în peisajul artistic românesc – în calitatea lor de ipostaze ale artei alternative, adăugăm noi Prima din serie a fost, în , Fotografii făcute de artiști, la Casa de Cultură „Friedrich Schiller“ din București În , Grigorescu a organizat în același spațiu cultural manifestarea Fotografii folosite de artiștii plastici, printre expozanți aflîndu-se Geta Brătescu, Mihai Oroveanu, Wanda Mihuleac, Decebal Scriba, Gheorghe Rasovszky Fotografie de Mihai Oroveanu Fotografia Fotografia era privită de autorități și de public mai ales ca formă de exprimare jurnalistică sau pur și simplu ca o activitate recreativă (exista Asociația Artiștilor Fotografi, care nu avea însă profilul unei bresle artistice profesioniste) Ea, fotografia, era deja o componentă a muncii de atelier a artiștilor plastici, instrument utilizat pentru documentare, pentru studiu și etape ale elaborării unui concept, finalizare vizuală a unei inițiative performative „Realogramele“ lui Ion Grigorescu, provocînd joncțiunea între fotografie și pictură, puteau aduce un spor de credibilitate fotografiei în ofensiva de acceptare a acesteia, măcar în calitatea de partener al artelor plastice Următorul pas a fost făcut în , cînd artiștii Ion Grigorescu, Decebal Scriba și criticul Radu Procopovici au pus în operă, la Galeria Căminul Artei din București, expoziția Fotografie și Film experimental: studii, proiecte, documentație plastică În sfîrșit, în , același Ion Grigorescu a coordonat Artiștii plastici fotografiază, o expoziție de grup care a avut loc la Casa de Cultură „Friedrich Schiller“ În anii ’ , fotografia ca artă a devenit un limbaj tot mai frecventat de artiștii români, inclusiv de cei ai generației ’ Ea avea să fie și un mijloc de expresie important pentru cei care au practicat la noi mail art, o opțiune cît se poate de potrivită pentru comunicarea cu exteriorul într-o lume altfel închisă de bariere politice, o opțiune eficientă atunci cînd cenzura nu bloca circulația poștală Instalaţie de Wanda Mihuleac, în expoziţia Studiul II , Galeria Bastion, Timişoara, (arhiva foto: Wanda Mihuleac) Expoziţii colective În deceniul al nouălea al secolului al XX-lea aveau să fie organizate în București și în alte orașe mai multe expoziții colective de anvergură, tematice, însă nu subordonate politicului, unele dintre ele fiind secondate de simpozioane, de manifestări ce confereau, împreună cu limbajele artelor vizuale implicate, cu contribuțiile din zonele filmului, ale muzicii sau ale literaturii, un caracter multi- și interdisciplinar acestor adevărate repere culturale Inițiativa aparținea cîte unui curator sau grup curatorial, artiști/artiști și critici, expozițiile aveau loc, mai ales cînd amploarea lor o cerea, și în alte spații (să le spunem „alternative“) decît galeriile UAP – de pildă, la Institutul de Arhitectură „Ion Mincu“, la Institutul de Medicină și Farmacie „Carol Davilla“ din București – sau chiar în muzee Notăm că unele dintre aceste expoziții au contribuit la afirmarea unor direcții ideatice-artistice Mai multe generații de creatori au contribuit la reușita proiectelor Ne referim, în această ordine de idei, a unor mari expoziții ce au marcat viața noastră artistică, și la cîteva dintre cele realizate de Atelierul În , Wanda Mihuleac a organizat, la Facultatea de Medicină, sub egida Atelier București pe care îl coordona pe atunci, expoziția Corpul uman Maria-Magdalena Crișan a conceput și pus în operă la Muzeul de Artă contemporană din Galați, în , expoziția Realitatea și formele ei de expresie, la care au participat Horia Bernea, Ion Bitzan, Șerban Gabrea, Ana Lupaș, Klara Tamas Blaier, R Tănăsescu, Angela Tomaselli Studiul I, fapt cultural marcant pentru întregul deceniu al optulea, a fost o expoziție gîndită și curatoriată de Paul Gherasim, secondat de Ion Grigorescu, și a putut fi văzută în , la Galeriile Bastion din Timișoara, fiind considerată în literatura artistică prima expoziție dedicată artei conceptuale din România Într-adevăr, miza principală era aducerea în spațiul expozițional a laboratorului de creație al artiștilor, pornind de la schițe, studii, note de lucru – „punerea sub reflector“ în acest fel a procesualității artistice, a ideilor in the making ale operei, face parte din domeniul de definiție însuși al artei conceptuale În a avut loc Studiul II Omul și natura, locul și lucrurile, tot în Timișoara, la Galeriile Bastion, Galeria Foto AAF, Liceul de Arte Plastice Expoziția, îngrijită de Paul Gherasim, Ion Grigorescu și Coriolan Babeți, se concentra asupra actului și obiectului artistic, asupra relațiilor artistului cu natura și cultura; s-a spus ulterior că această manifestare a conturat o atmosferă spirituală care pregătea oarecum terenul pentru ceea ce avea să fie gruparea Prolog și regăsirea cu divinul prin pictura de peisaj Decebal Scriba, Zidul, Scrierea ( , București, Institutul de Arhitectură „Ion Mincu“), reprezentînd un tur de forță expozițional și intelectual, pus la cale și coordonat de Wanda Mihuleac și Mihai Drișcu, „marchează de fapt apogeul spiritului cercetător al anilor ’ Reunind sub numitorul comun al grafiei expresive reprezentanți ai diferitor limbaje artistice și științifice contemporane (plastic, muzical, literar, arhitectonic, matematic etc ), Scrierea este o manifestare experimentalistă tipică Motivată de un conceptualism difuz, mai degrabă vizînd culturalul decît atacînd pura vizualitate, expoziția nu este doar o «operă colectivă», concepută și construită împreună de către oameni de cultură și de știință reprezentativi pentru acest moment, ci este și metafora colectivă a unei generații artistice active și energice, ce reușise pe parcursul deceniului trecut să se apropie de o sincronizare reală cu mișcarea artistică internațională…“ (Magda Cîrneci, Polirom, ) Starea proiectivă a desenului a fost, în , o expoziție marca Atelier București, inițiată de Wanda Mihuleac, Dragoș Gheorghiu, Călin Demetrescu și deschisă la Galeria Orizont Atelierul Oradea a organizat în același an o primă expoziție dintr-o serie intitulată Dialog (Sala Studio), iar în Iași, la Galeria Victoria, a avut loc expoziția, însoțită și de un simpozion, Om, oraș, natură În a putut fi văzută la Muzeul de Artă din Sf Gheorghe (Covasna) o expoziție importantă pentru ceea ce putea fi identificat la începutul deceniului al nouălea drept „artă alternativă“ la nivel național: Medium ’ , gîndită și pregătită de Baász Imre și descrisă de Ioan Horga în cronologia din Experiment în arta românească după ca fiind o „amplă manifestare colectivă de artă alternativă, în care apar formulări ale intermedialității ca problematică de maxim interes (fotografie, instalație, happening, film de artist etc )“ Expoziția a fost însoțită de un colocviu care a reunit nume majore ale artei și criticii de specialitate Baász Imre, format ca grafician, era un artist experimental prin vocație, alternativ atît ca atitudine, cît și în ce privea limbajul artistic El poate fi considerat totodată unul dintre pionierii artei performance de la noi, iar în , a organizat prima ediție a celui dintîi festival, anual, internațional, de performance art în România: AnnART, pe malul lacului vulcanic Sfînta Ana Același artist a realizat, în , Medium II, în condițiile libertății integrale de exprimare ale perioadei postdecembriste Și tot în a avut loc, la galeria bucureșteană Simeza, expoziția de grup + , a cîtorva cunoscuți artiști Criticul grupului și curatorul manifestării a fost Andrei Pleșu, iar participanți: Horia Bernea, Florin Ciubotaru, Doru Covrig, Sorin Dumitrescu, Marin Gherasim, Vasile Gorduz, Mihai Horea, Bata Marianov, Napoleon Tiron În Sala Dalles a găzduit o nouă ediție + , alături de artiștii grupului participînd și cîțiva invitați Expoziția cu tema Spațiul-obiect a fost organizată la Institutul de Arhitectură „Ion Mincu“, în O importantă expoziție de idee a semnat curatorial în același an pictorul Ștefan Sevastre, la Casa Artelor din Sibiu – ea s-a intitulat Geometrie și sensibilitate, grupînd demersuri și opere în jurul unuia sau al altuia dintre acești doi poli ai gîndirii artistice Spațiu-oglindă, , a fost o expoziție de amploare, curatoriată de Wanda Mihuleac și Mihai Drișcu, găzduită de Institutul de Arhitectură „Ion Mincu“ Magda Cîrneci afirmă în volumul său de sinteză despre arta românească între și că această expoziție, „prin titlul-temă și o parte dintre lucrările expuse, face trecerea către un alt tip de sensibilitate și de cercetare artistică, deschis metaforei culturale stratificate și unui simbolism spiritual eclectic“, iar „seria manifestărilor colective animate de un ethos mai mult sau mai puțin experimentalist (în sensul anilor ’ ) se încheie“ Expoziţia Spaţiul-obiect, Institutul „Ion Mincu“, Bucureşti, (arhiva foto: Wanda Mihuleac) Artefacte contemporane şi civilizaţia populară O strategie interesantă pentru introducerea artei contemporane din perspectivă expozițională, într- un anume context cultural, respectiv cel al civilizației populare, a debutat în anii ’ , prin expoziția Locul – faptă și metaforă, pusă în operă la Muzeul Satului din București de către Ion Frunzetti și Anca Vasiliu în , urmată în de Vatra Locul – faptă și metaforă, organizată de Anca Vasiliu (care lucra în acea perioadă la Muzeul Satului, activînd în calitate de critic și în cadrul Atelierului ) și de cîțiva artiști în același perimetru muzeal Curatorii au creat conviețuiri exemplare între artefactele contemporane și cele rurale vechi, punîndu-se în lumină și un fond spiritual tradițional ce hrănea ambele vîrste și ipostaze ale civilizației Intervențiile de tip instalație, environment, au subliniat componenta alternativă a celor două evenimente culturale În s-a format grupul Prolog, a cărui primă expoziție, Prolog I Tescani (Floarea de măr), avea să se deschidă în același an la Galeria Căminul Artei din București Arta Prologului a fost o bornă semnificativă a neobizantinismului și după – a neoortodoxismului Membrii fondatori, în frunte cu Paul Gherasim, căruia i s-au alăturat Constantin Flondor, Horea Paștina, Mihai Sîrbulescu – și, în perioada genezei grupului, a lucrului la Tescani, Cristian Paraschiv –, au redescoperit peisajul cu un sentiment de revelare a sacrului și au redescoperit în același timp, cu modestie proaspătă, trăirile uceniciei picturii În s-a asociat expozanților și Horia Bernea, simțindu-se solidar spiritual cu ei În componența de bază s-a adăugat, de la un moment dat încolo, Ion Grigorescu Au urmat expoziții ale Prologului, în , și , în aceeași galerie, existența grupului continuînd și în perioada postdecembristă, pînă astăzi – la manifestările Prolog, în țară și în străinătate, au participat episodic și alți artiști, între care Afane Teodoreanu, Vasile Varga, Gheorghe Berindei, Matei Lăzărescu, Valentin Scărlătescu, Ioana Bătrînu, Mircea Tohătan, iar în anii ’ a revenit în nucleul Prologului Cristian Paraschiv, contribuind la expozițiile grupului Paul Gherasim a decedat în , însă pictorii deja longevivei asocieri artistice nu au declarat dizolvarea acesteia, și expozițiile Prolog au continuat Ironia, parodia, absurdul house pARTy I și II ( , respectiv ) au constituit un dublu eveniment de artă alternativă și underground (dată fiind discreția, de înțeles, care l-a înconjurat) Faptele artistice, constînd în instalații performative, acțiuni ce problematizau deficiențele sistemului, condiția umană și pe aceea a artistului, manipularea mediatică în România dramaticului deceniu al nouălea au avut loc în casa și curtea din București ale soților Decebal și Nadina Scriba, iar la ele au participat, pe lîngă cele două gazde, Wanda Mihuleac, Andrei Oișteanu și optzeciștii Dan Stanciu, Călin Dan, Dan Mihălțianu, Teodor Graur, Iosif Király Accentele critice erau prezente în intervențiile artiștilor, utilizate fiind ca pîrghii ironia, parodia, absurdul, dar și un fel de neorealism simbolic asociat cu referințe culturale – așadar, „proceduri“ postmoderne Introspecția, chiar autobiograficul se întîlneau cu extensia semantică și cu simptomatologia socială Efemeritatea definitorie a unor asemenea demersuri a fost contrabalansată de filmarea cu camera video a performance-urilor și instalațiilor – vorbim despre unul dintre primele repere ale artei video în România (și pe plan internațional, la debutul relației dintre artă și tehnologia video a fost documentarea intervențiilor de tip performance) Kinema Ikon la Bienala de la Vene]ia, , Pavilionul României În a avut loc, la Muzeul de Artă din Arad, o retrospectivă a grupului Kinema Ikon, înființat în , la inițiativa lui Gheorghe Săbău, care i-a angrenat în proiect și pe cîțiva dintre elevii săi de la Școala de Artă din Arad Grupul a fost promotorul, de-a lungul mai multor etape ale existenței sale, al unor „vîrste“ ale imaginii în mișcare și ale new media, începînd, din pînă în , cu filmul experimental de autor După acea dată, exprimarea a trecut la video și mixed media ( - ), apoi la lucrări exclusiv digitale, în configurație hypermedia, CD-ROM sau Internet, și la instalații interactive, de autor și de grup (după ) Platforma conceptuală a grupului a fost hrănită de postmodernism și ulterior de provocările noii ere a comunicării, ale globalizării, abordarea fiind una prietenoasă, în spirit ludic Kinema Ikon, și prin dinamica structurii, a componenței sale, a încurajat și practicat interdisciplinaritatea După , grupul funcționează ca atelier multimedia în structura Muzeului de Artă din Arad și editează revista Intermedia Printre membrii Kinema Ikon, pe lîngă fondatorul grupului, îi menționăm pe Călin Man, Judit Angel, Caius Grozav sau Romulus Bucur Kinema Ikon a reprezentat România la Bienala de la Veneția, în În , la Muzeul Național de Artă Contemporană din București a putut fi văzută expoziția Retrospect, - (retrospectiva Kinema Ikon), a de ani de film experimental, video şi hypermedia realizate de către cel mai longeviv grup românesc din zona artelor vizuale Arta românească de la jumătatea anilor ’ pînă în (IV) pe plan național, din partea conducerii UAP, la începutul anilor În acel deceniu al nouălea al secolului al XX-lea, Atelierul a devenit realmente o rețea națională „Operațiunea A “, inițiată și condusă cu tenacitate de Ana Lupaș, a însemnat mult pentru configurarea celei mai importante și fertile, probabil, decade din istoria Cenaclului Tineretului, etapă care a coincis cu emergența și începutul impunerii generației ’ pe scena artistică românească Expozitia Alternative, Galeria Orizont, Centrele Atelier s-au înmulțit, au început să comunice mult mai bine și constant între ele, iar manifestările cu participare la nivel național, tot mai semnificative, deopotrivă cu cele locale, numeroase și ele, au întărit și maturizat conștiința de sine a generației artistice ’ „Simptomele“ postmodernismului au apărut în creația însăși și în mecanismele ei: neoexpresionism, performance și alte limbaje alternative, neobizantinism, opțiunea pentru fragment (body in pieces), recursul la ironie, ambiguizarea relației cu kitschul ca formă de apropiere între high și low culture, condiția citadină limpede asumată, de la dimensiunea ontologică la repertoriul iconografic; aceste trăsături și-au făcut loc în programul și substanța marilor expoziții colective, în desfășurări intermedia și pluridisciplinare precum cele de la Sibiu, din Textele criticilor care erau congeneri cu artiștii optzeciști au început să se hrănească din același orizont teoretic, să-l asimileze, să-l promoveze, dar și să-l analizeze critic; s-au dovedit importante pentru identificarea comună a căii practicate a postmodernismului și discuțiile între critici, între aceștia și artiști, ce se dezvoltau la fiecare întîlnire a mai multor Ateliere , cu ocazia expozițiilor și a colocviilor din efervescentul, pentru generația ’ , deceniu al nouălea Prima expoziție de grup a generației ’ Expozițiile și alte manifestări puse în operă în contextul Atelierului au fost, cele mai multe, expresii (de intensități diferite) ale artei alternative, inclusiv în varianta underground S-au petrecut în galerii ale UAP, în spații de expunere alternative la acestea, în mediul urban sau în natură Unele expoziții au fost închise rapid, unele publicații nu au mai apărut, au fost manifestări întrerupte odată cu apariția reprezentanților autorităților (Sibiu, ) Arta alternativă a fost, în majoritatea exemplelor sale care au ajuns la public, tolerată și, evident, nu ne referim doar la cea a tinerilor Au existat însă și lucrări – film, fotografie, de pildă – care nu au fost văzute deloc ori doar într-un cerc restrâns de prieteni pînă după Teodor Graur, Europia, Sibiu, Am spune că prima expoziție de grup a generației ’ a fost cea din , de la Sala Atelier a Galeriei Orizont, inițiată de Christian Paraschiv și la care au mai participat Olimpiu Bandalac, Teodor Graur și Dan Mihălțianu, cei patru fiind prieteni și colegi de promoție, absolvenți în Atelier din Oradea (era printre cele mai active din țară, împreună cu cel din București şi cu cele din Cluj, Timișoara, Sibiu, Baia Mare) a organizat, în și în anul următor, expoziția tematică Desenul, la Galeria Nouă din acel oraș În același an, Atelierul bucureștean, coordonat de sculptorul Leonard Răchită, a declanșat suita expozițională Secțiune prin atelier, care își propunea să ia pulsul artei tinerilor din Capitală, uneori „episoadele“ fiind personalizate de subordonarea față de unul sau de altul dintre limbajele plastice – aceste „episoade“ erau curatoriate de membri ai Atelierului București, cel îngrijit de Răchită deschizîndu-se la Galeria Orizont, Sala Atelier ; spațiul cu pricina devenise faimos în calitatea sa de gazdă a expozițiilor Cenaclului Tineretului/ Atelierului , încă din anii ’ În și , criticul și istoricul de artă Cătălin Davidescu a organizat, sub auspiciile Atelierului Craiova, două ediții ale unei expoziții de grup, Imagini contemporane, la Muzeul de Artă din localitate; a invitat, în afară de artiști optzeciști, și posibili precursori ai acestora, pe Corneliu Baba și Florin Mitroi Magda Cârneci, în , a avut o inițiativă interesantă și a structurat la Sala Atelier a Galeriei Orizont dialogul expozițional Desen-Poezie între scriitori și artiști optzeciști – ea însăși fiind și poetă, publica sub pseudonimul Magdalena Ghica Optzeciștii orădeni aveau să organizeze, în , și , Mobil Fotografia (la Galeria Nouă), o suită expozițională care a ajuns la participare națională și care i-a atras pe artiști prin provocarea sa tematică: intersectarea fotografiei cu alte medii artistice În iarna - , sub sigla Atelierului bucureștean s-a organizat una dintre cele mai mari expoziții de mail art din România, la Galeria Orizont, Sala Atelier , spațiu underground la propriu și la figurat, prin mai multe din proiectele concretizate acolo; a fost una dintre cele mai interesante inițiative ale scenei noastre alternative, însă expoziția a trebuit să se închidă, după o săptămînă, din cauza unei inundații care a făcut inaccesibil pentru public spațiul de expunere (nu era prima inundație, ele deveniseră un semn al unui mod aparte de cenzură), apoi a fost mutată la Galeria Căminul Artei-etaj unde a putut fi vizitată pînă în ianuarie Proiectul fusese inițiat și coordonat de Mircea Florian, Dan Mihălțianu și Andrei Oișteanu Dan Mihălțianu afirmă că „expoziția finală a inclus lucrări trimise de autori ce activau în cele mai diverse domenii: arte vizuale, istorie și critică de artă, literatură, arhitectură, muzică și alte discipline culturale, științifice ori educative Fapt ce oglindea, de altfel, caracterul pluridisciplinar al fenomenului, deschiderea, forța sa integratoare și nivelatoare, ce transcendea barierele profesionale“ (în Arta, nr / ) Cele mai importante evenimente Atelier Tot nucleul bucureștean al Atelierului a pus în operă, coordonator fiind Magda Cârneci, în , dezbaterea „Transavangardă și postmodernism“ Alte asemenea colocvii au fost, în , sub aceleași auspicii, „Arta americană azi“ (organizat de Mihai Ispir) și „Filmul de animație“ (inițiat de Magda Cârneci) Atelierul din Baia Mare a deschis la Galeriile de Artă, în , expoziția Oglinda Dan Grigorescu Cele mai importante evenimente Atelier din deceniul al nouălea, care au atras atenția scenei artistice naționale asupra lui, s-au concentrat în - și au definit profilul, strategiile de creație, suportul teoretic postmodern, ale generației ’ Este vorba, în afară de Arta Poștală/Mail Art ( - ), deja menționată, despre ceea ce poate fi numit „Fenomenul Sibiu ’ “, despre expoziția Alternative a Atelierului bucureștean ( , Galeria Orizont, ambele săli, parter și subsol) și despre Expoziția națională a tineretului de la Baia Mare, din – a fost cea mai amplă, cu cea mai numeroasă participare, din istoria Cenaclului Tineretului/ Atelierului La Sibiu a fost, în vara lui , o „tabără de documentare și creație“ (limbajul epocii), finalizată cu o expoziție, un „colocviu de critică plastică“ și un grupaj de performance/instalații Artă alternativă, pe ambele paliere de sens pe care le-am identificat anterior, a putut fi văzută la sesiunea de performance și instalații Mai mult, acțiunea lui Alexandru Antik, oprită spre finalul ei, a fost „scena” unei „întîlniri de gradul III” între artă și cenzură Colocviul de critică a fost primul de cuprindere națională din istoria Atelierului , iar sesiunea de performance și instalații a însemnat o premieră în viața artistică românească În ansamblu, a fost vorba de un „moment” esențial în istoria generației artistice ’ , unul care a stimulat și apariția altora Magda Cârneci își amintește într-un articol din revista Arta, publicat în numărul - / , al cărui troson tematic analiza creația generației ’ de la începuturi pînă în prezent: „Expoziția Alternative din … a avansat o ipoteză de lucru și a propus o selecție simptomatică prin producția tînără pe direcția a patru tendințe mari: figurație, abstracție, expresie și concepție“ Curatori au fost Magda Cârneci, Călin Dan și Dan Mihălțianu, iar expoziția a grupat mai toate numele semnificative din Atelierul bucureștean Expoziția națională a tineretului din a fost coordonată de Ana Lupaș și organizată în colaborare de Atelierele din Baia Mare, Cluj și Oradea, contributiv fiind și cel din Bucureşti Manifestarea a fost „un fel de congres-expoziție al generației optzeciste din artele plastice, pregătit timp de doi ani printr-un fel de program-manifest și prin întîlniri succesive de lucru, la care au participat foarte mulți artiști și critici veniți din toate părțile României Gîndită ca o enormă radiografie prin fenomenul plastic tînăr, expoziția s-a constituit, prin cei aproape de participanți, din de ateliere, din țară, și prin cele peste de lucrări înregistrate, ca o mare demonstrație, palpabilă, superb vizuală, a coerenței unei întregi generații artistice ce-și semna în felul acesta un act impresionant de legitimare culturală“ (Magda Cârneci, în Arta, nr - / ) România la Bienala de la Veneţia Vasile Drăguț În ultimul deceniu și jumătate al „epocii de aur“, participările României la Bienala de Artă de la Veneția au continuat, chiar dacă nu am fost prezenți la toate edițiile din acel interval de timp În , contribuția pavilionului nostru, la tema ediției, „Opera și ambientul“, a constat în oferirea unei priviri de sinteză asupra sculpturii monumentale românești În expunere, în afară de sculpturi apăreau și fotografii documentare ale unor lucrări din spațiul public urban, însă și exemple de sculptură de simpozion ori ambientală (de la Costinești) Nu putea lipsi din această panoramare ansamblul Brâncuși de la Tîrgu-Jiu, cu atît mai mult cu cît se aniversa centenarul nașterii artistului Mihai Oroveanu, care a alcătuit de-a lungul cîtorva decenii o arhivă fotografică impresionantă, esențială pentru documentarea plasticii noastre monumentale, a ilustrat catalogul participării românești la acea ediție a bienalei venețiene Ediția din a continuat oarecum ideatica celei anterioare, iar expoziția centrală, pregătită de Achille Bonito Oliva, s-a intitulat Șase puncte de vedere asupra conceptului de artă-natură, natura artei Ion Frunzetti a compus selecția românească pornind de la tema bienalei; astfel, în pavilionul nostru a putut fi văzută pictură – peisaje de Horia Bernea (pînze și o fotografie din seria Deal), Sorin Ilfoveanu, Iacob Lazăr, Viorel Mărginean – și sculptură de Peter Jecza, Octavian Olariu, Georgeta Caragiu și Alexandru Gheorghiță În s-a inaugurat în bienală secțiunea Aperto, cu o selecție transnațională de artiști tineri, operată de Achille Bonito Oliva și Harald Szeemann, iar în acest context Oliva a lansat, prin grupul de artiști prezenți cu lucrări, Transavanguardia Italiana, ca expresie a postmodernismului în pictură În consens cu strategia (postmodernă) a ediției, de revizitare a trecutului expozițional al bienalei, artiștii români, aleși tot de către Ion Frunzetti, mai fuseseră prezenți la Veneția, în intervalul - Era vorba de sculptorii George Apostu, Constantin Lucaci, Ovdiu Maitec, respectiv pictorii Horia Bernea și Octav Grigorescu În , tema a fost „Arta ca artă: persistența operei“ Jean Clair a colaborat pentru realizarea expoziției internaționale cu alți curatori, între care și Dan Hăulică, acesta structurînd o mică expoziție omagială Brâncuși în Pavilionul Central Ion Frunzetti a alcătuit pentru ultima oară selecția pentru participarea românească Interiorul pavilionului nostru era personalizat de pictura lui Ion Gheorghiu, iar sculptura lui Florin Codre a fost plasată în Giardini România a absentat la următoarele două ediții și a revenit la Veneția în , prin sculptura lui Napoleon Tiron O prezență și o participare incerte pînă în ultimul moment din pricina autorităților din țară, o expoziție care s-a deschis cu întîrziere față de celelalte din Giardini și prin efortul exclusiv al artistului, pentru că lui Dan Hăulică, deși comisar, nu i s-a permis plecarea la bienală „ este momentul cînd în Pavilionul României la bienală toate rolurile se suprapun: artist, comisar, tehnician, galerist, critic de artă Este un one man show care devine politic – fără a avea, de fapt, această intenție Instituția reușește să își arate scheletul fragil, în (de)construcție“ (Daria Ghiu, în volumul În acest pavilion se vede artă…, Idea Design & Print, Cluj, ) Revista Arta şi lupta cu cenzura Revista Arta a continuat să ofere numere consistente cititorilor săi și în dificilul interval de timp de care ne ocupăm în acest capitol Redacția ducea mai departe lupta surdă cu cenzura pentru un conținut cît mai puțin ciuntit al fiecărui număr Spre sfârșitul anilor ’ , un număr al cărui personaj central era Corneliu Baba și pictura sa a fost topit după tipărire: aparatul iconografic includea reproduceri din seria Regele nebun Între rubricile permanente apăruse și cea rezervată Atelierului , iar una (mai veche), prin care revista cobora în timp, se numea Fișe de istoria artei românești Dintre numerele cu dosare tematice, menționăm: Arta nr / (redactor responsabil de număr a fost François Pamfil), care a analizat subiectul „Tabere de sculptură ’ “; dosarul numărului / , de care s-a ocupat Călin Dan, s-a intitulat Postmodernismul și a inclus texte de teoreticieni și istorici ai artei și literaturii, filozofi, artiști, scriitori, muzicieni, precum și o antologie de fragmente de texte traduse – s-ar putea spune că acest număr din Arta era complementar cu unul, dublu, apărut ceva mai devreme, al Caietelor critice ale Vieții Românești (nr - / ), care avusese aceeași tematică Nr / , apărut în , avea un sumar parțial modificat de evenimente, însă grupajul tematic era dedicat centenarului Ion Creangă și se deschidea cu o notă a redacției intitulată „Ion Creangă sau despre manipulare“, din care cităm: „Conceput înainte de fractura pe care a produs-o în conștiința românească intervalul - decembrie, acest grupaj, menit să marcheze al doilea centenar mortuar al spiritualității noastre, propune un Creangă așa cum îl citea dorința de eliberare a gîndirii la acea dată […] Omul și gîndurile sale zăcînd sub vremi, era nevoie, pînă mai ieri, de un Creangă intelectual, menit să distrugă acea pecingine a negîndirii, ce amenința orice ridicare din animalitatea siestei în poziția bipedă a unei deliberări […] Creangă e doar unul dintre acele spirite subtile care introduc, în formele înșelătoare ale narațiunii infantile, cele mai brutale pulsiuni ale naturii umane și ale existenței-pur-și-simplu“ Iulian Mereuță Încă de la nr / , Arta apărea sub zodie postdecembristă, datorită unui decalaj mai vechi: pagina întîi a fost ocupată de editorialul „Răni fără sînge“, despre sacrificiile, inclusiv cele ale culturii, din zilele Revoluției, și de o fotografie a autoportretului mutilat al lui Andreescu, pagină care înlocuia grupajul festivist-omagial pînă atunci obligatoriu În altă ordine de idei, să precizăm că, în nr / al revistei (redactor responsabil al numărului fiind Mihai Drișcu), apărea un grupaj de texte despre ceea ce am numit mai sus „Fenomenul Sibiu ’ “, la aproape un an de la consumarea evenimentului, probabil un interval de timp considerat necesar de cenzură pentru a se așterne uitarea – însă cele petrecute la Sibiu în vara lui ajunseseră cu promptitudine în lumea artistică pe cale orală, prin ceea ce povesteau participanții Grupajul din Arta a fost alcătuit (fără a putea fi publicat chiar integral) de Magda Cârneci, care coordonase și colocviul de critică, textul său prezentînd pe scurt conținutul comunicărilor Urmau minicronici despre acțiunile, instalațiile și instalațiile performative produse, majoritatea, în pivnița Muzeului Farmaciei din Sibiu; aceste texte au fost scrise de Magda Cârneci, Călin Dan, Adrian Guță, Gheorghe Kazar, Aurelia Mocanu și Anca Vasiliu În perioada - , redactori șefi ai revistei Arta au fost Vasile Drăguț și, apoi, Dan Grigorescu, iar din redacție au mai făcut parte Olga Bușneag, Mihai Drișcu, Ioan Horga, Horia Horșia, Iulian Mereuță, François Pamfil, Theodor Redlow și, începînd din ultima parte a anilor ’ , Călin Dan 